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Resumen 
El Trabajo Fin de Máster trata del papel, muchas veces oculto, que ha tenido la mujer artista a lo largo de la historia. Se desarrolla 
en dos partes, una general y otra mas especifica donde se referencian un grupo de artistas que han contribuido de manera decisiva 
a la evolución del Arte. Se alude desde primeras representaciones humanas o la primer "mujer artista" que se conoce la actualidad´ 
Al final hay cuatro artistas canarias con proyección internacional. Si para una mujer es difícil salir en el mundo artístico, hacerlo 
desde el aislamiento de las Islas, lo es mucho más. 
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Title: The visible artist. 
Abstract 
The Master's End Work is about the often hidden role that the woman artist has had throughout history. It is developed in two 
parts, one general and one more specific where they refer a group of artists who have contributed decisively to the evolution of 
Art. It is alluded from the earliest human representations or the first "artist woman" known today At the end there are four 
Canarian artists with international projection. If for a woman it is difficult to leave the artistic world, to do so from the isolation of 
the Islands, it is much more. 
Keywords: History of Art, Gender Equality. 
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INTRODUCIÓN 
A lo largo de toda historia de la humanidad, el ser humano se ha sentido el centro de Universo. Un ser con poder 
absoluto sobre todo lo que le rodea, entendiendo que pude ejercer su voluntad sin atender a otras consideraciones, pues 
todo lo que esta creado le pertenece y está  ahí   para su disfrute personal, sin entrar en consideración si sus acciones 
perjudican a otros seres o cosas. Él es el equilibrio del mundo, él equilibra el mundo… 
Esta percepción  tan mezquina y egoísta de lo que llamamos vida, desemboca en una sensación de poder que se vuelve 
adictiva y destructiva. Hasta tal punto que el ser humano comienza a sentirse superior a otros seres humanos, 
inventándose justificaciones para ello de lo más variopintas, llegado incluso a creérselas y transmitirlas como verdades 
incuestionables. Que si nací rico o noble y tú no, si soy blanco y tú negro, si vivo en Europa y tú en África,…, o incluso si  soy 
hombre y tú mujer; cuestiones que menosprecian y degradan a otra persona con la única finalidad de obtener mayor 
control de las “cosas-objetos” y sentirse superior. 
Las diferencias de género son construcciones culturales que se crean para potenciar injustificadamente una supremacía 
de un sexo sobre otro, tradicionalmente del hombre sobre la mujer. Alrededor de ello, se crean unos estereotipos, 
arquetipos, roles, valores, ideas…, que determinan un enquistamiento del problema, anclándolo cada vez con más fuerza 
si no se hace nada para corregirlo; pues tiene la fatídica propiedad de que se puede transmitir, enseñar y aprender por 
otras personas, que perpetúan el círculo. 
En tiempos ancestrales, se intuye que las culturas eran básicamente matriarcales o al menos el papel de las mujeres en 
ellas era muy relevante, influido por esa idea extendida desde siempre, por la cual existe un vínculo sagrado entre la 
Madre Tierra y las mujeres, por su energía, el poder creador, etc., relación que permanece hasta nuestros días. 
En otras culturas como la egipcia, la mujer alcanzó unos niveles de igualdad desconocidos por ese entonces en otros 
lugares, que incluso superan con creces a muchas regiones de ahora. 
Incluso actualmente nos encontramos sociedades matriarcales o donde las mujeres poseen igual o superior poder de 
decisión que los hombres, las cuales poseen unas raíces antiguas.  
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En China, existe una cultura con más de dos mil años de antigüedad, los Mosuo, donde las mujeres son el eje central de 
la sociedad. Toman decisiones, realizan todas las labores, etc. Aquí las mujeres son las propietarias de los bienes 
materiales, los cuales son heredados por las hijas. Curiosamente no hay maridos, no hay violencia y términos como 
asesinato, guerra, violación o  cárcel, no tienen expresiones ni vocablos en los que los podamos traducirlos en su lengua. 
Otra sociedad matriarcal la encontramos en la aldea de Umoja en Kenia, compuesta exclusivamente por mujeres. 
En Guinea Bissau, en la etnia Bijagó, las mujeres lo deciden todo, incluso el hombre que habrá de ser su marido, el cual 
no puede rechazar la oferta pues deshonraría a su familia. 
En Juchitan, en la región de Oaxaca en México;en Meghalaya en la India; en el Sáhara Occidental, aquellas sociedades 
compuestas por mujeres en el exilio; etc.. Hay culturas en las cuales el papel de las mujeres es más relevante que los 
hombres y funcionan igual o mejor (en todas hay mucha menos violencia) que cualquier otra. 
No se trata de cambiar ahora una sociedad patriarcal por otra matriarcal. Lo  que se trata  es de ejemplarizar que 
diferentes conceptos de diferentes sociedades son posibles, sin que sean peores que las más conocidas. No se trata de 
que como tú has estado ahora yo vaya a estar después. Se trata de ampliar conocimientos, de ver el conjunto, otras 
posibilidades o simplemente ser capaz de observar lo que tenemos al lado o delante y darnos cuenta de que algo diferente 
siempre ha existido, de ampliarnos como personas para ser más grandes, no restando sino sumando. 
El presente trabajo va de esto, de ver que las diferencias enriquecen, ofreciendo puntos de vista a los cuales de otra 
manera no podríamos llegar. De entender que cualquier tipo de discriminación de otros seres humanos, por cualquier 
razón, no solo limita a los que lo sufren sino también al que la ejerce. 
Aquí nos centramos en las diferencias de género, en la discriminación que ha ejercido el hombre sobre las mujeres. Lo 
acotamos al mundo del arte, un mundo propio y único del ser humano, que lo convierte en un ser excepcional, donde el 
varón ha hecho y deshecho, jugando con sus normas, invisibilizando o negando aquella parte fundamental que han 
realizado las mujeres. 
La presencia de las mujeres en el arte siempre ha existido, siempre han existido mujeres que al igual que los hombres 
han sentido la necesidad innata de comunicarse y expresarse a través de las emociones y los sentimientos, trasmitir ideas 
y conceptos. 
OBJETIVOS 
1. Visibilizar la capacidad creativa de las mujeres. 
2. Mostrar el papel relevante y las aportaciones de las mujeres en el mundo del arte. 
3. Reflejar la lucha constante del género femenino por obtener una igualdad de género.  
4. Realizar una valoración muy general de las distintas iconografías y estereotipos de la imagen femenina a lo largo de 
la existencia humana hasta la actualidad. 
5. Mostrar la vida y obra de algunas artistas de manera individualizada, cuyas aportaciones adquieren un valor 
preponderante en el arte, sin prescindir de un enfoque de lucha por la igualdad de género.  
6. En las exposiciones individualizadas de cada artista, vincular su vidas con lo que hicieron, dado que sus trabajos 
están muy condicionados con sus vivencias personales, sobre todo las relativas a cuestiones de género. 
7. Crear una herramienta de trabajo donde se puedan sacar conclusiones y materiales, para su aplicación en 
educación. 
CONCLUSIONES  
La existencia del ser humano está en relación directa con su capacidad para producir lo que denominamos arte. Para 
muchos es esta una de las capacidades esenciales que nos caracterizan como personas. En todas las épocas y tiempos, en 
todos los lugares, en todas las culturas ha habido personas que han tratado de comunicarse a través de las artes plásticas, 
música, danza, etc. Siempre, siempre, estas actividades las han realizado tanto hombres como mujeres, si bien no en las 
mismas proporciones.  
  
133 de 916 
 
PublicacionesDidacticas.com  |  Nº 80 Marzo  2017 
 
La existencia de la mujer en el arte de manera activa se ha producido continuamente. En determinados periodos, 
particularmente aquellos en los  que los seres humanos vivían de una manera más primitiva parece, a evidencias de los 
últimos indicios y estudios que hay, que la participación de las mujeres en esta actividad fue más que notable. Era un 
periodo en el cual el ser humano estaba más vinculado con la naturaleza. Es a partir del comienzo de las civilizaciones, 
cuando los humanos comienzan a vivir en grupos estables, dando lugar al concepto de la propiedad privada, cuando 
comienza a producirse una separación y distanciamiento entre la producción de imágenes. Lo hombres comienzan a ser 
los dueños de esta vía de comunicación, mediante la cual no solo se pude comunicar un mensaje, sino inculcar unos 
valores, enseñar y adoctrinar, creándose un medio mediante el cual se puede influir de manera notoria en colectivos muy 
amplios. Dicho de otra manera, supone poder. Este no puede ser efectico si está en manos de  muchas personas. Una 
manera de reducir los “aspirantes” es separarlos por sexos, en los que las mujeres se llevan la peor parte. Bajo múltiples 
excusas se ha desprovisto a la mujer durante siglos muchas de sus capacidades innatas (que lo son de los hombres 
igualmente). 
El arte, como metáfora de la propia existencia del ser  humano, lleva consigo una serie de estereotipos de su propia 
imagen, de su relación con otros seres y con el medio que le rodea. La proyección de estas imágenes a través de la 
expresión plástica condiciona la necesidad de controlar este medio con el objeto de definir un mensaje restringido u 
focalizado. Que se permita a las mujeres mostrar sus inquietudes, sus deseos o sentimientos, así como sus quejas y 
reivindicaciones, inhabita que la concepción unidireccional y de control del hombre pueda someter la voluntad de todo el 
colectivo. Durante muchos siglos se ha cuestionado la capacidad creativa y de trabajo de las mujeres por el hecho de serlo, 
pero no por ello las mujeres han dejado de mostrarse, han encontrado la manera de salvar estos obstáculos y tener 
representación, por mínima que esta sea. Está siempre ha estado condicionada a su talento. De todos los testimonios con 
los que contamos, como las de Plinio el Viejo o aquellas pruebas certeras de la presencia de mujeres en el mundo del arte 
a partir del siglo X, las coincidencias de todos estos hechos nos permiten afirmar que históricamente las poquitísimas (en 
comparación con los hombres) mujeres que han podido abarcar este mundo, han superado con creces al trabajo medio de 
los colectivos masculinos. Se ha producido una selección tan severa que solo aquellas mujeres con un talento excepcional 
han podido aportar algo, esos sí, siempre en un segundo plano, en el que se le ha restado importancia a lo que hacían, o se 
ha suplantado la identidad de lo que hicieron y directamente se les ha atribuido a otros artistas masculinos.  
Una condición muy importante, trascendental en algunas, han sido sus circunstancias personales y familiares. Si bien 
actualmente esta condición la podemos considerar hasta terciaria en nuestro tiempo, en determinadas épocas podemos 
entender que si no tenías una familia en buena posición social o tu padre era un artista de cierto prestigio que te 
permitiese acceder a una  formación a la que no podías acceder en otro lado, así como un acercamiento al mundo laboral  
mediante unos contactos, no había nada que hacer, todas las puertas estaban cerradas. Era un privilegio concedido solo a 
mujeres con un talento excepcional, con una familia que te apoyase y  normalmente con una renuncia social de su 
identidad de mujer.  
Es a partir del siglo XVIII, cuando las cosas comienzan a cambiar, debido a cambios de mentalidad influidos por una 
mayor incorporación de la mujer al mundo laboral y nuevas concepciones sociales que permiten una mayor incorporación 
de la mujer en distintas facetas que facilitan una mayor visibilización de las mismas, sobre todo de sus capacidades y una 
mejor adquisición de conciencia de su propia identidad. 
Un salto muy importante se produce a finales del siglo XIX, principios del XX, coincidiendo con el comienzo de la 
vanguardias, de las que las mujeres formaron parte fundamental, jugando papeles sin los cuales no podríamos 
entenderlas de la manera en la cual la hacemos, eso sí, salvo algún caso muy esporádico, permanecieron en un segundo 
plano y por detrás de los hombres. 
El momento fundamental, desde el punto de vista del arte, se produce a partir de los años sesenta del siglo XX, cuando 
tras la Segunda Guerra Mundial hay cambios de poder a nivel mundial, con un cambio de estructuras sociales, donde 
sectores poblacionales de alguna manera reprimidos, olvidados o menospreciados comienzan a movilizarse por la 
consecución de unos derechos e igualdades, los cuales exigen en igualdad de condiciones respecto a otros que los 
disfrutan. Entre estos diferentes grupos, un grupo de mujeres artistas reaccionan comenzando a  realizar un tipo de arte 
propio de las mujeres, en las que se busca aquello que las diferencia frente a los hombres. 
Actualmente estas discrepancias se han mitigado ostensiblemente, trabajándose temáticas más personales o que 
buscan más las igualdades que lo diferente. Eso no quiere decir que exista igualdad “artística” entre hombres y mujeres, 
pero sí que en ningún otro momento histórico la ha habido en tal medida. Lo que más importa actualmente es el valor 
productivo de ese artista. 
  
134 de 916 
 
PublicacionesDidacticas.com  |  Nº 80 Marzo 2017 
 
Después de tantos siglos de tratar de esconder y ocultar la capacidad creadora y expresiva de las mujeres en el mundo 
del arte, lo único que se ha conseguido es haber perdido un enorme potencial, de experiencias nuevas y nuevas vías de 
comunicación plástica que nunca se volverán a recuperar, sin que se lograse ocultar a la mujer, pues está siempre ha 
conseguido estar presente mostrando la necesidad de expresarse, porque es una necesidad vital del ser humano, del que 
ella siempre ha formado parte.  
TEÓRICO 
Antes de entrar a analizar el papel de la mujer en el mundo del arte, creo justo tratar de realizar un acercamiento al 
concepto de este. Embarcarme en la utopía de intentar de alguna manera de definir lo que es arte. Algo que de antemano 
es quimérico, ya que, de igual manera que pasa con los sentimientos, todos experimentamos y entendemos las cosas de 
diferente manera, aunque sea por muy poco. 
Según un diccionario de la lengua española se trata de (1)”unconjunto de procedimientos para producir cierto resultado 
(en oposición a la ciencia, considerada como puro conocimiento independiente de toda aplicación, y a naturaleza, 
considerada como potencia que produce sin reflexión)”. Resulta una fría definición, tan básica que deriva en ofensiva y tan 
vulgar que olvida lo más primario, para reducirlo a un juego de manualidades para divertirse por las tardes o en los ratos 
aburridos. Esta definición prescinde de muchos “condimentos” que configuran un plato muy complejo.  
Uno de esos términos olvidados, o mejor falsos, se refieren a su oposición a la ciencia, pues según otras publicaciones 
(2)”…, los intentos por romper con esta manera de entender el arte como habilidad y elevar el artista a una nueva 
consideración han sido varios. Baste citar a Leonardo da Vinci, quien encarna, entre los siglos XV y XVI, el prototipo de 
artista curioso que se interesa por muy diversos temas; entre sus escritos se encuentran teorías científicas acerca de la 
perspectiva, la anatomía, el color y las sombras, así como una teoría sobre las proporciones ideales entre las distintas 
partes del cuerpo que luego aplico en sus obras”. Aquí aparece un una definición más apropiada, aunque no completa, en 
la que se nos presenta el arte como conocimiento, una fuente de estudio y experimentación, donde las teorías, la prueba-
error, el ensayo o las formulaciones entran a formar parte del proceso. Es por esto que en cierto sentido muy básico y 
general, podríamos equipar arte y ciencia. Aún con todo faltaría mucho para terminar de ver si quiera, la punta del 
iceberg.  
Eduardo Oejo, tras contarnos una historia de una vivencia real, y como esta terminó en una imagen plástica dentro de 
un proceso artístico nos dice, (3) “pero la realidad es que la imagen de mi historia estaba viva, o la menos archivada, en la 
memoria de otros después de tantos años. Este hecho me impulsó a analizarla desde el mayor número de ángulos posible 
para tratar de comprender el porqué de su permanencia”. Aquí trata de transmitimos que ese proceso artístico produjo un 
recuerdo permanente, tanto a él como a un colectivo de personas, por ello se produjo una interrelación de lo contado en 
esa imagen y unos receptores. Dicho de otra manera, se emitió un mensaje y cada cual según sus procederes lo 
interpretaron, o lo que es lo mismo, hubo una comunicación. Se transmitió algo que se quería dar a conocer a otros y se 
hizo con esa intensión.  
De esta manera, ya empezamos a concretar algo mejor la idea de arte. Quizás nos faltaría también dejarlo de ver como 
algo ajeno a la mayoría de los seres humanos. En este sentido (4) “nada de lo artístico nos es ajeno. En este dominio todo 
está ahí, presente en algún lugar del mundo físico, y plenamente actico en nuestro sistema cultural. Todas las obras son en 
cierto sentido, contemporáneas. El Arte de la Antigüedad es además, por sus formas y estructuras, muy moderno, un 
pariente próximo de la sensibilidad actual”.Esta desmitificación del arte, como un submundo que solo lo practican y 
entienden unos pocos, dejando a un lado a la gran colectividad se da de bruces, con los hechos objetivos de que no ha 
habido época, lugar, territorio, grupo cultural, etc., en el cual no se haya producido arte, y encima, siempre hablando de lo 
mismo, del hombre en sí mismo. 
Por último quiero hacer hincapié en una definición que nos dice que (5) “la voluntad artística del hombre se remonta al 
momento en que tuvo la capacidad de expresar su mundo, exterior e interior, a través de los recursos que le ofrecía la 
propia naturaleza. “Esta definición tan corta viene a ser la más precisa, según mi entender, aunque necesita ser 
completada por las anteriores. En ella se nos habla de que hay una voluntad de hacer y un deseo de comunicar, así de 
sencillo.  
Con todo esto voy a dar mi versión de la definición de arte, sin entrar en discrepancias con la que cada cual pueda 
observar según su propia determinación.  
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La diferencia de pintar un conjunto de manzanas lo más parecido a la realidad a pintarlas queriendo mostrarlas según lo 
que nos “cuentan” estas, se encuentra en la necesidad de que esa manzanas nos transmitan no tanto su iconografía o una 
destreza más o menos de una certera técnica, sino una emoción o sensación que nosotros entendemos como una 
interacción, creamos un vínculo que traducimos como una comunicación. Esta comunicación ha de ser buscada e 
intencionada, independientemente de que surjan en la obra hechos imprevistos que permanezcan en la obra. La 
comunicación en la que intervienen emociones, sensaciones o sentimientos, crea una sujeción a un recuerdo, a la creación 
de un conocimiento negativo o positivo al cual reaccionamos con una conducta ya sea pasiva o activa. 
En lo que procede a continuación, tratamos de reflejar las aportaciones de las mujeres al mundo de arte, sin que sea 
mejor o peor que otro, ni más importante que ninguno, … Simplemente porque se ha querido menospreciar en algunas 
ocasiones, en otros ocultar, en otros minimizar, incluso en algunos casos negar. 
En la mayoría del trabajo, sobre todo al final, iremos reflejando aquellos puntos de vista en los cuales las mujeres han 
querido exigir su identidad como tales. Veremos la parte que han hecho a través del arte, de la intensión de contarnos su 
“historias de mujeres”, de que existen en igualdad de condiciones y de que tienen los mismos derechos que los hombres 
para abarcar y desarrollarse en todo aquello que nos hace personas. 
Los primeros indicios de la existencia del arte son inciertos. Existen representaciones que tratan de comunicar algo 
desde hace 125.000 a.C. pertenecientes a las culturas Musteriense y Castelperroniense. Hay quienes el concepto del arte 
va ligado al propio concepto del ser humano, al ser este el único ser vivo en el planeta, que es capara de crear una imagen 
plástica sin referencia con la idea de transmitir una idea. Sea como sea, cuando hablamos de las primeras 
representaciones artísticas nos imaginamos esas pinturas en el fondo de alguna oscura cueva, llena de estalactitas, ya 
puestos a imaginar. No nos paramos a reflexionar sobre quien las pudo hacer, damos por hecho que estas han sido 
realizadas por algún hombre, chamán o brujo o curandero…, pues tenemos una idea predeterminada que nos lleva a 
pensar en este sentido. 
Hace poco se ha publicado un revolucionario estudio delarqueólogo Dean Snow, de la Universidad del Estado de 
Pensilvania de Estados Unidos, realizado mediante el estudio de las representaciones de las manos encontradas en ocho 
cuevas de Francia y España. 
Para la realización del mismo, tomó de referencia otro estudio realizado por John Manning, un biólogo británico que 
afirma que hay diferencias entre las manos de un hombre y una mujer. De esta manera los dedos índice y anular de las 
mujeres suelen tener una longitud similar, mientras que en los hombres esta proporción se rompe y el dedo anular suele 
ser mayor. 
Tras analizar las manos encontradas en estas cuevas en base a estas premisas, determinó que aproximadamente el 
setenta y cinco por ciento de las manos representas eran de mujer. Creo un algoritmo en el que tomó de referencia las 
longitudes y ratios de las manos de diferentes personas que sabía que tenían una ascendencia europea, para vincularlas 
con las de estas cuevas. Según esto desarrollo un patrón con un sesenta por ciento de acierto. Aun así pudo observar 
como había un menor dimorfismo sexual en estas extremidades modernas que en las prehistóricas, con lo cual su nivel de 
acierto se incrementó. 
Las representaciones de las manos en estas épocas no suelen ser muy abundantes, en comparación con otras, pero si 
suelen ser de las más antiguas dado que son las fáciles de reflejar, ya sean positivas (untando la mano con pigmento y 
presionando en las pared) o en negativo (apoyando la mano y aplicar pigmento sobre ella, quedando la silueta). Es por ello 
que si este estudio está en lo cierto, podríamos estar hablando de que las primeras representaciones las hicieron en su 
mayoría mujeres, y por lo tanto, tampoco sería descabellado pensar que otras anteriores o posteriores lo fuesen en el 
mismo sentido. 
Tradicionalmente se ha pensado que estas imágenes, sobre todo en las que aparecen animales eran representadas por 
chamanes hombres o por cazadores, pero estudios recientes de la antropología moderna lo cuestionan. Las personas que, 
eran o son en diferentes pueblos primitivos actuales chamanes o curanderos, no son siempre hombres, pues encontramos 
gran cantidad de mujeres, incluso en algunos donde solo lo son las mujeres. Así mismo la idea de que la caza es un oficio 
exclusivo de los hombres se desmorona, ya que si bien suele ser el hombre el que realiza el acto físico de perseguir y 
matar al animal, suelen ser las mujeres las que se ocupan de todos los demás procesos que esta actividad produce, con lo 
cual tiene una presencia muy activa en el conjunto.  
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Según indican muchos de estudios actuales, apunta a que el valor que se tenía de las mujeres en estas culturas antiguas 
difiere en mucho de nuestra concepción actual. Ahora se cree que es muy posible que en periodos y culturas concretos de 
estos primeros momentos la mujer fuese a la par que el hombre, incluso que tuviese mayor poder de decisión.  
Las primeras representaciones femeninas son muy abundantes y se aprecia como la iconografía de la mujer está muy 
relacionada con la reproducción, entendiendo esta como el poder de crear, de engendrar. Se ha querido entender que la 
mujer ha tenido una vinculación especial con la naturaleza, capaz de entender y canalizar cierta energía que lo mueve 
todo y que es básica para la vida. Este concepto será rescatado por parte del movimiento feminista de los sesenta y 
setenta, como signo distintivo de mujer, de su esencia y característica diferenciadora. 
Las primeras representaciones las encontramos en el Paleolítico Superior, con figuras femeninas más toscas que 
potencian muchísimo ciertos rasgos, como los pechos o las caderas. Posteriormente en el Neolítico, estas figuras se 
estilizan, humanizándose. 
En Mesopotamia encontramos una figura femenina vestida y delgada, sin ningún tipo de forma exagerada a lo largo de 
su fisonomía, con unos ojos expresivos y los brazos como si estuviese orando. Hay que tener en cuenta que aún todo este 
tipo de figuras femeninas hacen referencia a diosas. La presencia de la figuración femenina en estas culturas decrece 
ostensiblemente, encontrando mayor número de representaciones masculinas. Comienza la civilización, el ser humano 
empieza a separarse de la naturaleza y a tener poder sobre las cosas, al menos eso cree.  
Una imagen muy distinta de otras culturas, incluso de las actuales, las encontramos en Egipto. En pocas épocas y 
lugares, la mujer ha gozado de tanta igualdad respecto al hombre. Aquí, la mujer estaba representada por Isis, la diosa 
todopoderosa que después de vencer diferentes retos consiguió descubrir el secreto de la resurrección. Se respeta y 
admira a la mujer. 
Vivieron en un mundo en el que no tenían que competir contra el hombre por mantener su identidad. Podían 
desarrollarse sin tener que prescindir de papel de esposas o madres o realizar alguna actividad relacionada muchas veces 
como iniciadas en los lugares sagrados. Las mujeres tenían acceso a lo sagrado. De este modo un valor fundamental en 
esta sociedad fue un alto grado de igualdad entre sexos…, bueno casi siempre, pues en tres mil años solo hubo cinco 
mujeres faraones. 
Posteriormente en la Grecia Clásica, y más concretamente en la Atenas Clásica (este periodo fue el más importante y 
culturalmente la sociedad se desarrolló en esta Ciudad), la mujer estaba muy limitada. Durante toda su vida la mujer 
pertenecía a un hombre. Primero al padre y después al marido, estableciéndose un contrato entre ambas partes en el cual 
no participaba el “objeto intercambiado”. Su educación se limitaba a aquellos mínimos conceptos que la preparasen para 
ser una buena esposa y ama de casa. Normalmente paraba con el casamiento. 
No era habitual que realizasen ningún tipo de trabajo fuera de la casa, ir al mercado o actividades fuera del hogar, 
porque podían flirtear o ser vistas por otros hombres. Respecto con su comportamiento se les inculcaba el silencio, la 
sumisión y la abstinencia. 
Respecto a su representación iconográfica, encontramos muchas imágenes en vasijas, siempre en espacios interiores 
con un alabastrón o espejo, o artículos similares dedicados al arreglo personal. Se potencia la idea de la mujer dedicada a 
estar siempre perfecta para su marido. 
El papel de la mujer Griega en el arte, se limitaba a mostrarse siempre de manera perfecta, sin hacer nada de provecho, 
a no ser que atienda a sus labores o su estética personal. Si se apartaban de estos roles podían llegar a ser acusadas de 
impías y condenadas a muerte. 
El papel de la mujer en Roma, era muy parecido. Los hombres ostentaban todos los poderes, a excepción del ejercido 
por las sacerdotisas que tenían unos privilegios y poderes que el resto de la población no poseía. Por lo demás la mujer 
estaba subordinada al hombre. Como dato curioso decir que el divorcio estaba permitido al final de la República, si bien 
este se producía por diversos hechos, como adulterio de la mujer o esterilidad, de la cual la mujer era la responsable. 
Tanto mujeres como hombres podían ir a la escuela hasta los doce años. A partir de aquí había que poner instructores 
personales, hecho que se condicionaba a la posición social. Aun así no resultaba rentable seguir educando a una mujer 
que ya desde esta edad se podía casar, sin consumar hasta los catorce años. Gracias a Plinio el Viejo y su obra Historia 
Natural, sabemos de al menos cinco mujeres artistas: Timare, Irene, Marcia, Olimpia y Iea de Cirico, esta última retratistas 
de patriarcas y talladora de marfil, que llegó a ser más cotizada que los hombres, permaneciendo soltera toda su vida. 
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Pero como el mismo autor escribe, que una mujer pueda destacar en estos ámbitos se debe al hombre, primero porque se 
lo permite y segundo porque la enseña para que pueda realizar esta actividad. 
En la Edad Media, nos encontramos con unas circunstancias sociales, como son mayor distancia entre ricos y pobres, así 
como mayor número de mujeres que de hombres. Esto origina que hallan mujeres que no tengan dote para casarse o 
entrar en alguna orden religiosa, lo cual origina el acceso al mundo laboral de estas (indudablemente, no a todo), en el 
que incluimos el artístico. 
La iconografía femenina en esta época estaba muy marcada por la Iglesia, en base a dos conceptos. Uno de ellos es el 
que veía en ella a Eva, la que había tentado con el pecado a Adán, por ello, nos encontramos con un ser perverso que es la 
tentación en sí mismo y por lo tanto casi que “maligno”. La otra versión la encontramos en la Virgen María, de la cual 
rescataban su virtud como esposa y madre, así como por supuesto, la virginidad y con ello la pureza. Ambos aspectos los 
vemos como contradictorios porque no se buscaba la realidad, sino un concepto de idealidad. 
Llama la atención el tratamiento simbólico que muchas veces se suele hacer de la mujer. Se muestra un ser imperfecto, 
que es considerada débil por haber cedido a la tentación y culpable por haber perdido a Adán. Había quienes la 
simbolizaban en el desorden de un mundo que glorificaba la perfección de Dios. Se mostraba a una mujer (Eva) seductora, 
que en lo único que pensaba era en tentar al hombre (Adán) con pecados sexuales. 
Para muchos historiadores, si tuviésemos que concretar un tipo de iconografía en este periodo o aquella que más 
importancia tuvo, sería la lujuria, representándose una mujer desnuda muy propia de este periodo, en la que se solían 
resaltar sus atributos sexuales, con una larga cabellera (simboliza una sexualidad desenfrenada) y que muchas veces se 
encontraba rodeada por seres mitológicos o animales relacionados con el pecado, como la serpiente. Todo este conjunto 
de imágenes buscan expresar que la mujer, por si misma, no podía alcanzar la perfección. 
Llegado el Renacimiento se introducen cambios muy importantes en la estética y grados iconográficos de las imágenes, 
donde se produce un acercamiento a la perfección física, una búsqueda de las proporciones matemáticas, un orden y el 
cuidado del contorno y la línea. De este modo, la imagen de la mujer es tratada con más benevolencia que la de Adán. 
Ahora se muestra más seductora y deseable. Adán se muestra más condescendiente, sin participar tan activamente en el 
pecado y cargando con parte de la culpa. 
Cierto interés comienza a despertar el vientre femenino, sobre todo entre los pintores flamencos, en cuyas obras 
comienzan a aparecer mujeres embarazadas. Además tanto en los retratos de las mujeres como en las representaciones 
empieza a destacar una inusual belleza y una representación de la anatomía mucho más cuidada. Se produce una 
revalorización de su papel de madre. 
Con muy poco acceso a los medios de expresión visual, muchas de las obras de representación de la mujer entran 
dentro de lo que podemos considerar arte popular, siendo realizadas en algún material transitorio, entre los que 
encontramos bordados, cerámicas, útiles de cocina como la loza, etc. Hubo una especial representación de su iconografía 
en la estampa dado que constituyó una manera muy efectiva de recopilar y transmitir la ideología de cómo debía ser el ser 
humano y por relación el mundo. 
De todas maneras, la situación de la mujer no varía con respectos a periodos anteriores, continuando con un sistema de 
sumisión. Se establecen aquellas virtudes que toda mujer debe buscar y alcanzar como símbolo de su propia identidad, 
tales como la virginidad, la belleza, la abstinencia y los deberes matrimoniales. 
Debido a la Reforma Protestante surge el Barroco, impulsado por los Papas de Roma que reaccionan y buscan mostrar 
la grandiosidad del catolicismo romano. Nos encontramos con un arte que se llena de movimiento, con formas libres y 
gran cantidad de decoración. Para muchos un arte que buscaba la alegría y que pretendía alejarse de las normas 
impuestas tan estrictas durante siglos en el arte, pues desde épocas más clásicas se había regido por normas precisas. 
En este periodo, podemos considerar una afirmación que dos profesoras de la Universidad de Granada, Mª Elena Díez 
Jorge y Esther Galera Mendoza hicieron, según la cual(6) "la elección de estos dos momentos (Renacimiento y Barroco) 
responde a los cambios que a través de la pintura se aprecian en torno a la predilección de imágenes de mujeres jóvenes en 
el Renacimiento frente a una mayor presencia de las mujeres ancianas en la pintura barroca. No obstante, las reflexiones 
que ofrecemos suponen una primera aproximación a grandes rasgos, en la que hay que tener presente las diferencias 
según las escuelas y los géneros pictóricos, de tal manera que la pintura italiana muestra una fría indiferencia hacia las 
mujeres ancianas frente a la mayor representación de las pinturas holandesa y española". 
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Esta representación de una mujer anciana viene a representar a una mujer decrépita, cuyo mayor vicio en ser una 
alcahueta. Una persona cercana al pecado y de alguna manera malvada por ser una tentadora. Sin embargo la 
representación del hombre anciano, era una simbolización de la sabiduría. Estos roles derivarían en la creación de unos 
estereotipos según los cuales la vejez para los hombres la interpretamos como una exaltación de conocimientos, 
experiencia y sapiencia. En las mujeres, los vicios y la pérdida de la juventud, significabanque perdía su rol de vida, ya no 
podía ser madres y por lo tanto no eran útiles para la sociedad. 
En oposición al Barroco surge el Neoclasicismo. Ahora se pretende mirar hacia atrás. En el terreno plástico se busca la 
imitación de aquellos modelos que se consideraban estéticamente perfectos, tomando como el arte griego y romano. Se 
busca lo sobrio, la mesura y la implantación del concepto del buen gusto.Se lleva a tal extremo que pierde frescura, calidez 
y se presenta carente de aspectos imaginativos, pues parece que todo el mundo termina haciendo lo mismo. Esta 
búsqueda de la perfección crea reglas muy estrictas que limitan en muchos aspectos a este arte, sobre todo en aquellos 
aspectos más creativos. Estos artistas se ahogan en sus propias reglas escrupulosas. 
Aun con todo, este periodo ya del siglo XVIII, supone un gran cambio para la mujer, lleno de innovaciones y 
revoluciones. 
Hay un cambio que induce a otros, favoreciendo ostensiblemente a las mujeres. Gracias a la separación de sexos en la 
educación, así como la implantación de diferentes planes educativos, se crea una demanda de maestras, lo que origina 
una salida laboral femenina.  
Por otro lado se comienza a ver con buenos ojos, sobre todo entre las clases acomodadas, el que las niñas adquieran 
conocimientos en dibujo y pintura (y también en canto y música, por supuesto), como signo de distinción y refinamiento, 
lo que permite que muchas artistas complementen sus rentas y su prestigio dando clases a estas niñas. 
Pese a todo, la discriminación de género sigue estando vigente y con fuerza, reflejándose en aspectos como el hecho de 
que las mujeres no podían asistir a las academias de dibujo. Esto restringía enormemente la formación de las mujeres 
artistas pues les suprimía una parte importante de la formación artística, pues no podían tomas clases de anatomía al ser 
con modelos desnudos. Al faltar esta formación no podían abarcar temáticas de mitología o pasajes de la historia donde 
apareciese un cuerpo humando mostrando su físico. Teniendo en cuenta que estos eran los temas imperantes y que más 
se trabajaban, queda claro las enormes limitaciones que con vista a obtener unos ingresos económicos suponía esto. Se 
veían abocadas a realizar otras actividades como retratos, naturales muertas o paisajes, temas estos considerados como 
menores para la época. 
Otro hecho que las limitaba mucho, era que no podían participar en exposiciones importantes o concursos de artes 
plásticas. Esto era realmente perjudicial, puesto que no les permitía darse a conocer de manera efectiva y les costaba más 
adquirir prestigio. Ambos conceptos limitaban su acceso y evolución como posibles profesionales. 
En último término, aunque es el menos importante de los tres, es que no podían viajar al extranjero para completar su 
formación, dado que era inconcebible que una mujer pudiese viajar sola sin ir en compañía de algún familiar. Incluso se 
podía ver mal que se mostrasen solas en público. 
Es justo reconocer que algunas mujeres llegaron a ingresar en laguna academia, incluso llegaron a enseñar. Jamás lo 
hicieron en las mismas condiciones que los varones, ni económicas, ni laborales, ni sociales, teniendo prohibido asistir a 
las clases de anatomía, así como impartirlas (sobra decirlo). Las mujeres artistas de esta época que trabajaron anatomía en 
sus obras, eran todas hijas de artistas, normalmente de prestigio.  
Cabe citar, algunas de estas que consiguieron entrar en alguna academia como Rosalba Carriera (que será estudiada 
más adelante), AngelicaKauffmann, Mary Moser, Elisabeth Louis Vigée-Lebrun, Adélaïde Labille-Guiard o Marie-Denise 
Villiers. Si tuviésemos que buscar algunas características que definiesen al conjunto de todas ellas y de las que todas 
participasen, nos encontraríamos con términos como: talento excepcional, enorme capacidad de trabajo y sacrificio e 
innovadoras. 
Llegados al Romanticismo. Aquí sí que el papel la mujer en las artes plásticas, se torna diferente (además de en otras 
artes u otros campos). Desde un primer momento se produce una dicotomía entre Romanticismo y mujer, aspecto que 
para muchos se convertirá en referencia de este periodo. 
Un hecho destacado es ver como la mujer se incorpora a este periodo, de manera consiente de sí misma, de sus 
diferencias, pero sin verlas como algo negativo. La mujer revaloriza su propio papel como comunicadora, creadora y con 
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facultad de comunicación dentro del arte. Esto determina que se convierta en la más ferviente admiradora y divulgadora 
de esta etapa. Se desarrolla un nuevo término, las llamadas (7) “amistades románticas”, por medio de las cuales, aquellas 
mujeres que se consideraban creadoras en alguna aspecto artístico (no solo plástico, sino literario, compositivo, etc.), 
creaban vínculos afectivos y comunicativos, basados en una complementaneidad y complicidad, tanto artística como de 
género. 
El Romanticismo potencia y difunde con mayor contundencia aquella ancestral relación de la hablamos al principio, ese 
especial vínculo tradicionalmente establecido entre la mujer y la naturaleza, entendiéndose por ello como la capacidad 
que posee la naturaleza para contener y expresar las sentimientos y la sensibilidad. Esto supondrá unas de las temáticas 
más importantes de este movimiento. 
Otras vertientes las encontramos en la concepción de entender la mujer tanto dominadora como sumisa, estado que 
llega a ser casi un deseo obsesivo. Estas obsesiones consideradas sádicas para algunos, serán punto de partida 
posteriormente para los simbolistas, los cuales presentaran una imagen de mujer con una feminidad seductora y 
devoradora. Estos harán un uso habitual de lo que ellos denominan la “forma concreta”, con la cual abordarán una 
extensión conceptual con una riqueza de matices como nunca antes había tenido en la historia del arte en la 
representación de la mujer. 
Quizás uno de los aspectos más importantes de este periodo sea el tratamiento que se le da al erotismo. Se le considera 
como una especie de interlocutor entre el artista y el espectador. No se contempla el erotismo como una posibilidad 
expresiva, sino que se discute que tipo ha de usarse, no si debe usarse. La manera en la cual se mostrósirvió para 
identificar a la mujer con la naturaleza e imaginar la feminidad en sus facetas instintivas, enigmáticas, sexuales y 
destructivas. Se ofreció como la forma esencial que tiene el feminismo de mostrarse y destruir la energía del hombre. 
Uno de los campos donde el Romanticismo más se desarrolló y tuvo más transcendencia fue en la literatura. Se 
incrementa el número de escritoras, lo que produce una iconografía de lo femenino. No hay una tendencia única, pero 
quizás si destacaron aquellas características y modelos que presentaban una mujer frágil y etérea, que a la vez esperaba 
ser rescatada de algún cuento de héroes. 
Para los prerrafaelistas, la mujer se convierte en el centro de sus obras. La temática central es la mujer, se realza la 
sensualidad y se la trata como una diosa. Se presenta una mujer andrógina. 
En el Art Noveau, que es un movimiento de las artes y los oficios, utiliza la iconografía de la mujer, al igual que los 
elementos propios de la naturaleza, como fuente de inspiración. Nos muestra una mujer segura de sí misma e 
independiente, orgullosa de su cuerpo, con una sensualidad propia del sexo femenino. Cabe destacar Cheret, padre del 
cartel moderno, que refleja ya a finales del siglo XIX, una mujer diferente, que baila, fuma y se comporta con soltura. Tal 
es la difusión que alcanzan sus carteles que crea un estilo nuevo de mujer, a las que se conocía en esa época como 
“Cheretés”, prototipo de mujer que se vestía de una manera más desinhibida, salía por las noches y adoptaba actitudes 
propias de hombres, como fumar. Esto sucedió enambientes como el parisino de la época, en un ambiente burgués. 
Coincide con la Belle Epoque, periodo de florecimiento económico y social que facilitó la liberalización de la mujer 
burguesa. 
Estos tres movimientos que derivaron directamente del Romanticismo, definirán más que otros movimientos, el 
término “femme fatale”, la mujer fatal, no entendida como en periodos anteriores como casi un anticristo, sino símbolo 
de mujer fuerte, con características propias y capaz de vencer gracias a sus propias armas, muchas veces canalizada a 
través de su sensualidad, como hemos dicho. 
Visto muy someramente el Romanticismo y una serie de movimientos posteriores sobre los que tuvo una incidencia 
muy relevante y transcendental, es necesario hacer referencia a las vanguardias artísticas, esos movimientos también 
posteriores al Romanticismo en los cuales la mujer también tuvo que decir.  
Siempre olvidadas y en un segundo plano, las aportaciones que las artistas ofrecieron a los diferentes movimientos, 
muchas veces supero a la inmensa mayoría de los miembros que los componían. Sobre todo en los primeras vanguardias, 
el grado de rechazo social y de crítica ante estas nuevas concepciones que movían con fuerza todas las convecciones 
estéticas del momento, fue mayor en las mujeres, por el hecho de serlo. Si a los hombres que hacían estas obras llegaron a 
considerarlos enfermos por una enfermedad desconocida, imaginémonos la concepción de aquellas que nos podían 
relacionarse con hombres sin la presencia de familiares.  
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En el impresionismo, el movimiento que lo rompió todo, y que como el hermano mayor que abre las puertas a sus 
hermanos menores para que disfruten de mayor libertad, ablandó las conciencias para lo que vendría. Nos encontramos 
con mujeres que se enfrentaron a todo por perseguir lo que sentían como vital, tales como Berthe Morisot, Mary Cassat o 
el genio Camille Claudel, para posteriormente con Suzanne Váladon llegar al postimpresionismo o Marie Laurencin, con 
sus obras naivs. Un poco más tarde con la llegada del surrealismo Dorotea Tanning, la española Remedios Varo y la 
influyente y conocida Frida Kahlo (aunque siempre rechazó ser surrealista). La ignorada y transcendental Paula 
Modersohn-Becker para el expresionismo alemán, que es referente en la introducción de motivos primitivos y de carácter 
esencial en todo el arte alemán de inicios del siglo XX, que terminó siendo calificada como “artista denegada”, junto a 
otras como Nolde, Grosz, Dix o Beckmann. En el suprematismo nos encontramos con LyubovPopova,considerada entre las 
primeros artístas que defendieron un arte no figurativo. En el dadaísmo, movimiento vital (esencial), germen de muchos 
movimientos posteriores hasta nuestros días, se suele mencionar que lo iniciaron Hugo Ball y Tristán Tzara, olvidándose 
que tan importante como ellos fue Emmy Hennings.  
En todas las vanguardias hubo mujeres, en todas tuvieron un papel determinante y conformador, en todas fueron 
mucho más rechazadas que lo hombres (a veces por los propios miembros), en todas ocupan un segundo plano o 
simplemente no figuran. 
Después de las llamadas Primeras Vanguardias y más concretamente después de las Segunda Guerra Mundial, los 
planteamientos sociales comienzan a cambiar y al ser el arte un reflejo de la sociedad.  
La etapa que más nos interesa a nosotros se centra a partir de los años sesenta. Es aquí cuando un grupo de mujeres 
artistas que se calificaron a sí mismas como feministas, todas ellas muy formadas, comenzaron a plantearse las razones 
por la que el arte había sido históricamente masculino. Se inició una intensa reflexión y denuncia de las causas de 
represión femenina a nivel social, político, familiar, sexual y cultural. 
Es imposible desligar estas inquietudes feministas de otros acontecimientos que fueron contemporáneos, además de 
ser un profundo error, pues el conjunto responde a una gran variedad de revoluciones sociales. El movimiento por los 
derechos civiles de la población negra en Estados Unidos, la Guerra de Vietnam, el lanzamiento al mercado de los 
anticonceptivos, la experimentación con drogas psicotrópicas, los movimientos estudiantiles y hasta la llegada del ser 
humano a la Luna,…, el feminismo, fueron algunos de los eslabones del "despertar" social de grupos hasta entonces 
marginados de los espacios de poder. 
De los primeros planteamientos que se propusieron combatir era ese concepto históricamente establecido según el 
cual se cuestionaba una supuesta incapacidad natural de las mujeres para ejercer un trabajo creativo, y más si era 
artístico. Vieron en el arte la vía para combatir estos prejuicios. 
Se dieron cuenta de que el hombre había dominado porque había sometido todos los campos. En el mundo artístico, el 
arte había sido hecho (básicamente) por hombres, para espectadores masculinos y reflejando aspectos y motivaciones 
masculinas, limitando a las mujeres su desarrollo. Recordemos que hasta el año 1893, las mujeres no podían estudiar 
anatomía en las academias de dibujo porque tendrían que copiar modelos desnudos. 
Para estos grupos de mujeres, algunas de las razones por las cuales las mujeres habían sido excluidas del mundo del 
arte se centraban en que a ellas siempre se las había relacionado con la naturaleza y la intuición, mientras el hombre se le 
relacionaba con la cultura y la actividad intelectual. 
Con el devenir del tiempo continuaron distinguiendo y centrando los problemas que querían abordar. Hasta que 
llegados los años setenta se centraron en descubrir cuales eran las diferencias entre los hombres y las mujeres, así de 
cómo podían reflejarlas plásticamente, buscaban como poder expresar el ser femenino. 
Partiendo del eslogan "lo personal es político" hablan de cómo las feministas decidieron comunicar sus experiencias 
personales para mostrar a otras mujeres que todas ellas (artistas y no artistas, feministas y no feministas) compartían 
problemas y reflexiones comunes. Pretendían remover conciencias, diseñando unos nuevos valores de la mujer en la 
sociedad. 
Al principio se plantearon que es lo que identificaba a la mujer como tal, para rápidamente darse cuenta que lo que 
debían buscar era aquello que las identificaba como colectivo. Así, uno de los primeros asuntos de identidad compartida 
que se exploró fue el tema del cuerpo femenino. En una sociedad de tremenda represión sexual por parte de las mujeres, 
en las que sus estéticas están orientadas hacia la visión de un mundo masculino. Para gustar a sus padres, a sus maridos u 
hombres o incluso a sus propios hijos. 
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Encuentran en sus órganos sexuales (símbolo más estricto de la represión masculina), el motor del cambio, el emblema 
que representará la independencia de la mujer contra el poder del hombre. 
Temáticas como la menstruación, la vagina, los pechos, otras zonas normalmente ocultas, comenzaron a ser temas 
habituales. Quería atacar esa idea de perfección femenina, fruto de una invención masculina de cuyo diseño se había 
excluido a la mujer. 
También abordaron concepciones que tradicionalmente se les habían aplicado como características de las mismas, y 
que por lo tanto se consideraban actividades menores. Ellas les dieron la vuelta, las mostraron como símbolos de 
identidad del hecho de ser mujer. Determinados aspectos o labores que los hombres no podían abarcar o les estaban 
limitados. Se los mostraba como inferiores respecto a las mujeres, pues no poseían capacidades que ellas si poseían. Lo 
vulgar se elevó a la categoría de arte. 
De esta manera se retomó la vinculación ancestral de la mujer y la naturaleza. Utilizaron sus cuerpos para restablecer 
los vínculos entre la Madre Tierra y el propio ser humano. Se ofrecieron como entes interlocutores o vínculos 
indispensables entre el hombre mortal y un ente o energía superior.  
Otras se defendieron y sacaron a la luz el papel destacado de algunas mujeres a lo largo de la historia, la cultura o el 
arte. 
Especial importancia tuvieron la revalorizaciónde las artes tradicionales practicadas por las mujeres a lo largo de la 
historia, como el bordado, tejido, cerámicas y otras artesanías atribuidas al quehacer femenino. Buscaron apoyarse en la 
tradición femenina, pero le dieron un sentido político-social. 
Igualmente otras buscaron nuevas iconografías representativas para oponerse al esquema dominante europeo, por ser 
machista y a la vez ser considerado por los hombres europeos como el mejor. Querían expresar la necesidad de ver y 
valorar otras opciones igualmente válidas. Aparecieron las referencias estéticas al arte asiático, especialmente el japonés, 
al igual que al musulmán. 
Este arte feminista, es considerado para muchos como una vanguardia más. Debemos distinguirla frente la mayoría, en 
las cuales los que cambiaba o se valoraba era la forma o la imagen, la estética en sí. Aquí lo que cambia, lo que adquiere 
valor propio son las concepciones que se utilizaron. No hay duda que este movimiento ha tenido y tiene repercusiones 
tanto en lo que se hizo después en otras vías artísticas, como lo que se hace actualmente. 
Es a partir de los años ochenta cuando la radicalización de los principios artísticos comienzan a cambiar. Ahora surgen 
planteamientos que cuestionan la existencia de lo que se denominó "sensibilidad femenina". 
Actualmente las concepciones son otras. Se entiende que el concepto de lo femenino responde a una construcción 
social, depende de contextos y de épocas. No se piensa que aquellos procesos creativos que determinan la existencia del 
arte, tengan que diferir del de los hombres. Si cambian es por un acto consciente, un querer hacerlo, una necesidad de 
expresarse de esa forma, o sea, uno de los principio de la concepción de lo que se considera arte. 
(1) “Diccionario actual de la lengua española”. Primera edición, marzo de 1990. Editorial Bibliograf s/a. 
(2) “Historia del Arte. Prehistoria”. Volumen 1. Editorial Salvat, S.L.. Madrid. 2006. 
(3) Eduardo OejoMontano, 1998. “Dirección de arte”. Editorial Eresma y Celeste Ediciones. 
(4) Juan Antonio Ramírez, 2000. “Historia del Arte, I. El mundo antiguo”. Alianza Editorial.  
(5) Mª Belén Casado y Manuel Almagro, 2004.“Arte fácil para la E.S.O”.Editorial Espasa Calpe, S.A.  
(6) Mª Elena Díez Jorge y Esther Galera Mendoza."Venerables ancianos y viejas alcahuetas: imágenes pictóricas en la 
Edad Moderna". Publicado en los Cuadernos de Arte de la Universidad de Granada. 
(7) Montserrat Galí i Boadella, 2002. “Historias del Bello sexo”. UNAM 
ENDE O EN, SIGLO X 
Esta misteriosa mujer de la que desconocemos casi todo, ha pasado a la historia por ser la primera mujer que firma una 
obra plástica, al menos en la Europa Occidental. Hablamos de una época en la que ni siquiera los autores solían firmarlas. 
Además se trata del único Beato, que sepamos hasta ahora, en cuya iluminación ha trabajado una mujer, convirtiéndose 
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por ello en la primera ilustradora conocida de la historia.Dejó escrito en el colofón del Beato de Gerona la firma de su 
autoría: “Ende depintrix Dei aiutrix”. Ende, pintora y sierva de Dios y Emeterio, monje y sacerdote. 
Aunque no se sabe su lugar de nacimiento, hay evidencias que tuvo presenciaen el año 975, en tierras de León. Ende 
vivió en el monasterio mozárabe de San Salvador de Tábara, situado en Zamora, donde se realizó este Beato. 
Por ese entonces las mujeres ingresaban en los conventos por múltiples razones entre las que se encontraban 
obviamente la vocacional; otras de forma voluntaria, huyendo de la vida que le esperaba a una mujer en esa época, 
dedicada básicamente reducida a su carácter reproductivo con los peligros que ello entrañaba o simplemente a la 
subordinación de su marido. Otras veces el ingreso era obligado por sus padres o por las circunstancias que la rodeaban. 
Lo que está claro es que laincorporación en un convento, al menos, llevaba consigo la posibilidad de acceder a una cultura 
y a unas actividades intelectuales difícilmente alcanzables para una mujer de este periodo. Por ello representaba una de 
las pocas opciones, si no la única, que poseían para desarrollarse personal e intelectualmente. En el caso de ENDE debió 
ser voluntaria la entrada en el monasterio pues su firma delata, así como el empleo del dorado nos dice que era persona 
de cierta importancia. ENDE debió ser una persona con poder y recursos a su alcance porque el Beato cuenta en sus 
ilustraciones con gran cantidad de oro, ya que se consideraba que si no lo tenía, el libro no estaba realmente “iluminado”. 
El oro, al igual que hoy, era caro y no estaba al alcance de todo el mundo. 
Es tan poco lo que se sabe, que incluso hay historiadores que se plantean si se trataba de una monja o un seglar. Si bien 
al emplear en su firma la expresión sierva de Dios podría indicar su pertenencia a una orden religiosa. No es menos cierto 
que esta era una fórmula habitual que muchos personajes nobles utilizaban en su firma, ya fuesen hombres o mujeres. 
Otra cuestión que se han planteado algunos de ellos, es que en su firma se emplea la terminación “trix”(depintrix), la cual 
se empleaba solamente cuando se trataba de una mujer. El problema surge cuando se sabe, pues se tiene documentado 
en el siglo X firmas de hombres acompañadas de la expresión peccatrix, en lugar de peccator, que sería lo adecuado 
cuando se trataba de un hombre. Todas estas dudas hace plantease si en realidad Ende sería más bien un monje, y por lo 
tanto un hombre. 
Por si fuera poco, la historiadora María Rosa Ferrer Dalgá advirtió que existía un error de lectura. Señala un pequeño 
espacio entre letras, de apenas tres milímetros, que revela el nombre auténtico como En. En es un nombre pudiera derivar 
del germánico Haim, del que deviene el actual Enrique y de "haim ric", casa poderosa, que en catalán daría origen al 
apellido Eimerich. Incluso hay historiadores que apuntan la posibilidad de que En fuera una religiosa procedente de otro 
convento y da el nombre de Santa María la Real de Piesca, en la región de Liébana. Además cuando se tomaba una orden 
religiosa, estas personas solían cambiar de nombre. "Dei aiutrix era, asimismo, título honorífico otorgado a personas no 
religiosas, de alto rango, de forma que el estatuto civil de En no está todavía claro. Las monjas podían ser escribas y la 
designación “depintrix" indicaría dicho estatus. En lectura más literal quizá significase que era pintora. Por todo ello, 
incluso se cuestiona hasta su nombre. De todas maneras, aunque no se pueda tener la certeza absoluta de que fuese una 
mujer, todos los datos disponibles se inclinan, indudablemente, por esta opción. 
Lo que sí sabemos es que tuvo de maestro a Magius, considerado por muchos como el Picasso del siglo X. Con él, desde 
el denominado scriptorium tabarense se alumbró un nuevo estilo de ilustración en el que confluyen la herencia carolingia 
y la influencia del Islam a través de la cultura mozárabe, de gran repercusión en esta zona. 
BEATO DE GERONA 
Alrededor del año 975, el abad del monasterio leonés de Tábara, de nombre Domingo,le encargó a EN las ilustraciones 
del llamado Beato de Gerona. Se realizó en el sriptorium de San Salvador de Tábara y actualmente se encuentra en el 
archivo de la Catedral de Gerona, con la referencia MS. 7. 
El Beato de Gerona es un manuscrito con un tamaño de 430 x 280 mm, constando de 284 folios de pergamino a dos 
columnas en letra visigótica que llegó a ser usada casi como escritura sagrada por los mozárabes, de 38 líneas por página. 
Por lo tanto 568 páginas. Con 131 miniaturas, algunas a página completa y otras que ocupan la doble página, es el Beato 
del que más ilustraciones conservamos, así como uno de los que en mejor estado esta. 
Esta obra corresponde con una de las 34 versiones que entre los siglos X y XIII se conservan de un abad del monasterio 
de San Martín de Turieno, llamado Beatoy que vivió hacia mitad del siglo VIII, consistentes una serie de manuscritos 
agrupados que hacen referencia a los pasajes del Apocalipsis de San Juan, el último libro del Nuevo Testamento. El original 
se escribió para fomentar la fe de los cristianos y oponerse al arzobispo de Toledo, Elipando, que defendía entonces que 
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Cristo, en cuanto Dios, era hijo natural de Dios, pero que en cuanto hombre, sólo era hijo adoptivo de Dios. Si bien los 
textos carecen de importancia literaria, lo que destaca de ellos son el trabajo de sus miniaturas, con gran detalle y muy 
cuidadas, donde adquiere una importancia esencial la iluminación de estas con el empleo de diversas técnicas, en las que 
lo que importaba y era relevante, era el uso de oro, para considerarse como tales. 
Sabemos que en la elaboración del Beato de Gerona Ende trabajó junto a Senior, el actuó de copista, y Emeterio, un 
presbítero que ayudo con las miniaturas. Ellos dos ya habían trabajado juntos en otros Beatos, como en el Beato de 
Tábara. Ahora había una tercera persona, Ende. 
El Beato de Gerona supone una innovación muy importante en los manuscritos miniados,tanto en la forma como en el 
contenido. Se le considera como el iniciador de la tradición pictórica posterior, con figuras que buscaban mayor 
dinamismo, así como también, la culminación artística del scriptorium tabarense. 
Esta obra añade nuevas imágenes a las hasta entonces existentes, como una representación del cielo y otra del 
Bautismo de Cristo, dentro de un amplio ciclo iconográfico dedicado a la vida de Cristo, muy poco habitual en la miniatura 
altomedieval española. Incluye entre los folios preliminares la Cruz de Oviedo, la Maiestas Domini, un ciclo de la vida de 
Jesús, el pájaro y la serpiente, la representación de los autores y el alfa y la omega. 
Además intentan superar el aspecto plano, el esquematismo y la abstracción, es decir, son de alguna manera 
innovadoras para ese momento histórico. Define a los personajes intentando personalizar su fisonomía, con la pupila 
unida al párpado superior y añadiendo objetos que llevaban en sus manos. Destaca también el detalle en los ropajes, por 
su innovación y creatividad.Los miniaturistas utilizaron colores fuertes, destacando: el rojo, naranja, verde brillante, azul y 
amarillo limón. 
Se considera muy impactante el que aparezca el nombre de una mujer en la firma u en primer término, seguido del de 
Emeterius, puesto que el orden de aparición de los nombres en los manuscritos determinaba la importancia que cada 
autor había tenido. De esta manera el nombre de una mujer aparece delante del de un hombre. 
CONCLUSIÓN: 
Ende o En supone la primer mujer documentada de que tenemos referencia en la historia, que firma una obra plástica. 
Sin duda no es la primera mujer que realiza algún tipo de actividad plástica en cualquiera de sus facetas, pero si la que 
tomamos de referencia a la hora de poner un inicio en la evolución del estudio de aquellas manifestaciones artísticas 
realizadas por mujeres.  
Sabemos muy poco de ella. Tuvo que ser de familia noble con poder y dinero, para poder llegar a realizar esta obra. 
Hecho que se repetirá en momentos posteriores, donde las mujeres que podían dedicarse o practicar actividades plásticas 
eran de familias con un poder adquisitivo elevado, que permitían a sus miembros vivir sin trabajar. También se dieron 
casos en hijas de artistas, normalmente conocidos, que gracias a las enseñanzas de sus padres y el prestigio de estos se 
podían dar a conocer en determinados casos. 
Además de considerarse las primeras imágenes realizadas por una mujer, resulta que el Beato en si es una obra 
excepcional, dado que es uno de los manuscritos mejor conservados que se tienen, pocos hay con tantas miniaturas, 
menos aún iluminados con oro. Por si fuese poco, se le considera la obra cumbre de un periodo, a la vez que el iniciador 
de otro. 
Si lo unimos todo resulta ser una obra de valor incalculable, así como un referente a nivel mundial. 
HILDEGARDA DE BINGEN, 1098-1179 
Nació en Alemania, en Bermersheimen 1098 y murió el 17 de septiembre de 1179, perteneciente a una familia 
numerosa de la nobleza de la zona. Para bien o para mal, fue la última de diez hermanos y sus padres consideraron que 
debía ser “el diezmo”” al servicio de Dios, siendo entregada a monja Jutta cuando tenía seis años, ambas terminaron 
viviendo en una pequeña casita adosada al monasterio de los monjes benedictinos fundada por San Disibodo en 
Disibodenberg, fue instruida por esta religiosa desdejoven en la recitación del Salterio, además la enseñó a leer y escribir. 
Pronto la fama de ambas se extendió, ingresando más niñas por voluntad de sus padres, lo cual desemboco en la 
creación de un pequeño conventoagregado al monasterio de Disibodenberg. Cuando contaba con la edad de quince años, 
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ya ejercía como monja en ese lugar. Cuando Jutta murió se convirtió en abadesa del convento cuando contaba con treinta 
y ocho años. Aún dependía del monasterio al que estaba ligado. 
Desde los seis años comenzó a tener visiones, continuando con ellas toda la vida. Si bien al principio solo se las contaba 
a Jutta, su confesor el monje Godfrey se lo contó a su superior, el cual a su vez se lo dijo a su vez al arzobispo de Maguncia. 
Este mandó reconocer sus visiones con sus teólogos y dictaminó que eran de inspiración divina, tras lo cual ordenó a 
Hildegarda escribirlas. 
Con 43 años comenzó a escribir su principalobra, Scivias, (Scire vías Domini o vías lucís :Conoce los Caminos), la cual 
tardó en terminar 10 años . Al principio tenía dudas sobre si tenía o no que escribir lo que percibía, por ello cuando el Papa 
Eugenio III acudió a la región para participar en el Sínodo de Tréveris, el arzobispo de Maguncia a instancias del abad de 
Disibodenberg mostró al Papa una parte del Scivias. Este designó una comisión de teólogos para examinarlos, recibiendo 
un informe favorable, tras lo cual aprobó el texto. Tras esto, se llegó incluso a leer partes del mismo en el propio Sínodo. 
Fue tal el éxito que el Papa la animó a continuar con su trabajo y a publicarlo. Esto le dio alas, no solo para continuar con 
su obra, sino también para escribir sobre las herejías de los cataros, convirtiéndose con ello en un referente de la Iglesia. 
Esto condujo a que aumentara rápidamente su fama y poder. 
Tal fue su notoriedad que se planteó el fundar un convento independientede la abadía de monjes de Disibodenberg. 
Esto trajo consigo la oposición de los mojes, más que nada por cuestiones económicas, ya que esto suponía menos rentas 
y prestigio para el monasterio. Al final fue tal el empeño que lo consiguió, fundando un convento en Rupertsberg, cerca de 
Bingen. Este sería el primer convento que no dependiese de otro regentado por hombres (monjes), con lo cual podemos 
entender que fue una reaccionaria que se opuso al poder de los hombres en esa época. 
Relevante resulta su producción musical, conservándose más de 70 obras con letra y música, himnos, antífonas y 
responsorios, así como su obra de medicina bajo un único título: Liber subtilitatum diversarum naturarum creaturarum: 
libro sobre las propiedades naturales de las cosas creadas. 
Se carteó con numerosas personalidades de la época que acudían a ella en demanda de consejos. Se escribió con Papas, 
cardenales, obispos, abades, reyes y emperadores, monjes y monjas, hombres y mujeres de todas clases tanto en 
Alemania como en el extranjero,... dos emperadores, Conrado III y Federico I, con los Papas, Eugenio III, Anastasio IV, 
Adriano IV y Alejandro III, con Enrique II,… 
Un hecho muy relevante es que fue de la primera mujera quien la Iglesia permitió predicar al pueblo y al clero en 
templos y plazas, especialmente durante sus cuatro viajes importantes que realizó fuera del convento, en especial hablaba 
de la corrupción del clero y de su cruzada personal contra los cátaros, criticó la vida canónigos, los clérigos y a la falta de 
piedad de los mismos y del pueblo cristiano. 
Murió el 17 de septiembre de 1179 y fue sepultada en la iglesia de su convento de Rupertsberg del que fue Abadesa 
hasta su muerte.  
Papas como Juan Pablo II afirmaron sobre ella que, “enriquecida con particulares dones sobrenaturales desde su tierna 
edad, Santa Hildegarda profundizó en los secretos de la teología, medicina, música y otras artes, y escribió 
abundantemente sobre ellas, poniendo de manifiesto la unión entre la Redención y el Hombre", otros como Benedicto XVI 
que, “las visiones místicas de Hildegarda se parecen a las de los profetas del Antiguo Testamento: expresándose con las 
categorías culturales y religiosas de su tiempo, interpretaba las Sagradas Escrituras a la luz de Dios, aplicándolas a las 
distintas circunstancias de la vida [...] Las visiones místicas de Hildegarda son ricas en contenidos teológicos. Hacen 
referencia a los principales acontecimientos de la historia de la salvación, y usan un lenguaje principalmente poético y 
simbólico”. Además el Papa Eugenio III y el Concilio de Tréveris la reconocieron en vida. Este hecho, que tres Papas y un 
concilio reconozcan el valor y trabajo de una persona, no se ha dado antes o después a lo largo de la historia. 
Miniaturas: 
El Liber Divinorum Operum, "Libro de las Obras Divinas", trata fundamentalmente de la armonía entre el ser humano y 
el resto de la Creación. 
Las ilustraciones que acompañan el texto están tomadas del Codex Latinus 1942 de la Biblioteca Statale de Lucca 
(Italia). Cada una de estas diez miniaturas del códice se ajusta fielmente al texto, lo que permite suponer que ellas o sus 
originales, fueron diseñadas siguiendo indicaciones directas de Santa Hildegarda. En una esquina de todas ellas aparece 
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representada Hildegarda en su celda, mirando hacia arriba. En la primera miniatura figuran también el monje Volmar, su 
secretario, y una joven monja. 
CONCLUSIÓN: 
Si bien este trabajo está más enfocado a mostrar el trabajo relevante que realizaron algunas mujeres en las artes 
plásticas, se ha querido incluir a Hildegarda, pues si bien trabajo las artes plásticas (y el arte en general), aun no 
introduciendo nada más notorio que otros artistas del momento, sí que sirvió de referencia iconográfica para muchas 
generaciones de artistas posteriores, llegando incluso hasta la actualidad. En ciertos periodos, sobre todo los posteriores a 
su muerte, el artista que no pintase a Hildegarda parecía que tuviese una obra incompleta. Su imagen que utilizada para 
cuadros, esculturas, frescos, vidrieras de iglesias, miniaturas, etc. 
A parte de esta vinculación con las artes plásticas, en un trabajo donde se trata de mostrar el carácter determinante de 
algunas mujeres en la historia, no puede faltar esta figura que eclipsó su periodo. Se relacionó con los personajes más 
importantes del momento, ya fuesen de la Iglesia o del Estado o de cualquier otro estamento, los cuales le pedían consejo. 
Abarcó innumerables estamentos del conocimiento y la cultura. Muchos de sus logros están vigentes actualmente o son 
la base para el desarrollo de nuevos saberes. No hay ninguna figura actualmente con quien pudiésemos compararla. Sería 
una mezcla de personas famosas e influyentes, y quizás un poco más. 
SOFONISBA ANGUISSOLLA, 1535-1625 
Sofonisba Anguissola representa una mezcla de suerte y talento. La combinación de un talento extraordinario, la suerte 
y la oportunidad, siendo incluso hoy en día la única mujer que tiene tres cuadros expuestos en las galerías del Museo del 
Prado, si bien estos en un principio fueron atribuidos a hombres. 
Como muchas de las pocas mujeres que pudieron dedicarse a las artes plásticas en los primeros pasos en los inicios, 
Sofonisba nació en una familia que pertenecía a la baja nobleza de la ciudad Cremona, en Italia. La mentalidad humanista 
de sus padres, especialmente de su padre, permitió que tanto su hermano como sus cinco hermanas y ella, recibieran una 
maravillosa y completa formación de carácter humanista que les abrió perspectivas artísticas como la música, la literatura 
y la pintura, sin olvidar el aprendizaje de la lengua latina, tan importante en ese momento. Tanto Sofonisba como cuatro 
de sus hermanas aprendieron a pintar. Ella destacaba por encima de todas ellas; si bien había otra de las hermanas que 
destacaba, murió tempranamente. Este tipo de enseñanzas le permitieron potenciar aspectos de las bellas artes, 
mostrándose en su apogeo en obras como el “Retrato de un escultor”, realizado en 1565 mostrando a Pompeo Leoni en 
plena actividad creativa, o uno de tantos autorretratos que realizó en el que aparece tocando piano. 
Es imposible calcular el número de mujeres que a lo largo de la historia se han visto sometidas a los dictados de un 
modelo patriarcal, el cual les ha impedido desarrollarse como personas, ocultado con ello un sinfín de potenciales que 
hubiesen contribuido a un bien común. El caso de Sofonisba, es diferente. Fue precisamente su padre el cual gracias a una 
mentalidad avanzada para su tiempo permitió que sus hijos, y en especial de sus hijas, pudiesen encontrar caminos 
diferentes (en parte), a los que les esperaban. Gracias al interés del padre (Amilcare) de Sofonisba en que esta aprendiese 
a pintar, le permitió que alrededor de los 14 años entrase en contacto con los mejores maestros de Cremona, Bernardino 
Campi y Gatti. Su formación artística con ambos pintores locales fue clave para su evolución. También para el desplome de 
una serie de prejuicios que caían sobre las jóvenes que se dedicaban al estudio de las bellas artes con maestros de sexo 
masculino. Estos hechos le condicionaron posteriormente, cuando contaba con 20 años, trasladarse a Roma y entrar en 
contacto con Miguel Ángel Buonarotti, el cual intercambió dibujos con ella, con el objetico de que pudiese aprender y 
avanzara aún más, nutriéndose de sus consejos durante un período de dos años. Esto fue posible porque el propio Miguel 
Ángel se dio cuenta del enorme potencial que esta persona suponía, el cual reconoció públicamente. Con estos tres 
maestros depuró su estilo, mejoró su técnica, definió su paleta de colores predilecta y afianzó su tendencia por un género 
pictórico específico que la haría destacar sobremanera, como fue el retrato. 
Para comprender un poco mejor el enorme talento que esta persona tenía para la pintura, debemos entender que en el 
siglo XVI, las mujeres no podían acudir a los talleres de pintores, los cuales tenían aprendices que poco a poco iban 
aprendiendo como moler pigmentos, mezclar aceites, prepara lienzos, dibujo, etc., pues ello suponía que tendrían que 
convivir con hombres, cosa totalmente prohibida si no setrataba de familiares o del marido, por ello se vería privada de lo 
esencial y básico para comenzar en este mundo. Habría de adquirir estos conocimientos en el mejor de los casos de 
manera esporádica y muy somera. 
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Por si no era poco, tampoco se les permitía pintar modelos o permanecer demasiado tiempo a solas o incluso 
acompañadas con extraños. Y no hablamos ya de modelos desnudos, con lo cual se les privaba de otro factor 
importantísimo, del estudio de anatomía y del movimiento del cuerpo. Es por esta razón fundamentalmente, por lo que 
las pocas mujeres que podían hacerlo, se dedicaban a pintar autorretratos, retratos de familiares o naturalezas muertas. 
Ella tuvo que beber de estas mieles y prácticamente, a lo largo de toda su obra nos encontramos retratos, sobre todo 
en sus inicios, en los cuales podemos hallar un surtido muy amplio de retratos familiares. Cuando contaba con 27 añosse 
pudo trasladar a Milán, donde mediante su trabajo consiguió la fama necesaria para que el Duque de Alba, debido a la 
expectación creada, le encargase un retrato. Este quedó tan impresionado y le gusto tanto este trabajo, que intercedió 
ante Felipe II para poder, de alguna manera, incorporarla a la corte. Isabel de Valois, que iba a ser la tercera esposa del 
rey, le propuso ser su dama de compañía y pintora de la corte. 
Cuando aceptó, se trasladó en ese mismo año a España, contando desde ese momento con dos asignaciones 
económicas, una de su padre y otra de la corte. Permaneció en España hasta dos años después de la muerte de Isabel, 
unos veinte años en total. Durante estos años destacó entre los artistas del momento, colaborando e intercambiando 
conocimientos con algunos de ellos, como Sánchez Coello. Realizó gran número de retratos a la familia real, entre los que 
destacan los retratos de Felipe II y de Isabel de Valois, ambos atribuidos hasta 1990 a Sánchez Coello, y que son dos de los 
que podemos ver en las paredes del Museo del Prado, que asignados a este son de Sofonisba. 
Después de enviudar de su primer marido, el hijo de un príncipe español, cuya boda con ella había sido concertada por 
Felipe II, se volvió a casar por segunda vez, con el joven Orazio Lomellino quien, según se cuenta, tenía alrededor de 25 
años, mientras Sofonisba rondaba los 50. Dicen que su romance nació a bordo del barco que llevaba a Sofonisba de vuelta 
a su ciudad natal, después de la fama alcanzada en España. Orazio apoyó incondicionalmente su carrera artística y le 
permitió trabajar en casa, entregándole una habitación especial que funcionara como estudio, como “cuarto propio”. Su 
admiración por el oficio de su esposa trascendió la muerte. Esto supuso otro gran golpe de suerte, otro hombre que se 
cruzó en su vida junto a su padre, sus maestros y Felipe II que le permitió desarrollar su verdadero potencial. Cuando ella 
falleció en 1625, con más de 90 años, prácticamente ciega, su marido escribiría un epitafio en el que describía a Sofonisba 
como una mujer que sería “recordada entre las mujeres ilustres del mundo, destacando en retratar las imágenes del 
hombre”.  
Un año antes de su muerte fue retratada por un joven artista, que posteriormente se convertiría en un icono de la 
pintura como fue Van Dyck. Este autor mostró abiertamente toda su vida su enorme admiración por esta artista. 
Se le supone una extensa obra durante toda su vida, pero por desgracia, la mayor parte de la realizada en España ardió 
en un incendio del Alcázar de Madrid. El resto de la obra se encuentra repartida o atribuida erróneamente a otros artistas 
como Zurbarán, Moro, Tiziano, El Greco, Bronzino, Van Dyck o posiblemente Leonardo. De esta manera se ha podido 
comprobar que el cuadro de Felipe II se atribuyó durante mucho tiempo a Juan Pantoja de La Cruz, posteriormente en 
1686 a Alonso Sánchez Coello, para finalmente en 1990, darle la autoría contundente a Sofonisba.  
Otra obra atribuida erroneamente a otro autor es el retrato de La Infanta Catalina Micaela, cuyo autor se pensaba que 
era nada más y nada menos que El Greco, obra que se tenía por una de las más relevantes de este autor. Se ha 
demostrado fehacientemente que es realmente de ella. 
Hay que entender la época en la cual esta persona creó, para poder llegar a entender algo, las razones por las cuales su 
obra se ocultó o se le asignó a otros autores, porque de otra manera, sobretodo ahora, nos encontramos con una serie de 
connotaciones estéticas, textuales y técnicas que denotan las características de su obra, distinguiéndola de otros autores. 
Sin duda lo más relevante es su talento y dotes naturales para la pintura pero también por la rica ornamentación de sus 
retratados, que ella supo recrear con fidelidad, en la que destaca el dorado y el bermellón, las pieles, las gorgueras, los 
brocados, las diademas, las joyas. 
CONCLUSIÓN: 
Sofonisba representa el ejemplo claro del enorme talento perdido por mantener unas convicciones arcaicas que no han 
permitido a la mitad de la población desarrollar su potencial, aportando conocimientos, cultura, etc., todo eso se ha 
perdido para siempre. Se ha desperdiciado la oportunidad de mejorar y hacerlo más rápido. 
En su caso, esas ligaduras que atan a las mujeres a estereotipos o a una sociedad que las limita, se vieron diluidas, 
precisamente por la sucesión de varias figuras masculinas que no obedecieron los prejuicios preestablecidos y no solo no 
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la restringieron, sino que potenciaron sus cualidades y valor, desde su padre a el Duque de Alba o Felipe II y sus maridos, 
pasando por grandes maestros que la ayudaron. 
Todo esto se junta con un talento excepcional. Hoy en día es considerada una de las grandes figuras del arte y no 
digamos, del arte en general. Cuanto más se sabe de ella, mayor interés e importancia adquiere, creándose un referente 
para todos. 
FEDE GALIZIA, 1578-1630 
Nació en Milán, Italia, en 1578. Fue pionera del género denominado bodegón o naturaleza muerta. No porque no 
existiese antes, sino porque no se comercializaba. Consiste en una obra en la que se representan animales, flores y otros 
objetos sin movimiento, imágenes que resaltan por su inmovilidad, pueden ser naturales como frutas, comida, plantas, 
telas,etc. o hechos por el hombre como utensilios de cocina, de mesa o de casa, antigüedades, libros, joyas, monedas, etc. 
en un determinado espacio. En esta especialidad de las artes plásticas se hace hincapié en la composición, el cromatismo y 
la iluminación para producir un efecto de serenidad, bienestar y armonía. Debido a que a las mujeres no se les permitía 
aprender anatomía, puesto que ello suponía la copia de modelos desnudos, este género fue el más recurrente por 
aquellas mujeres que querían pintar. 
Su padre la introdujo en el aprendizaje de la pintura a losdoce años. Era un pintor de miniaturas llamado Nunzio o 
Annunzio Galizia. Fue reconocido su talento como artista por el pintor y teórico del arte Giovanni Paolo Lomazzo, amigo de 
su padre, el cual veía en ella un potencial enorme, capaz de imitar a las mejores obras, de los mejores artistas de ese 
momento y anteriores. 
Con mucho talento y buena preparación obtiene un reconocimiento temprano de su trabajo, convirtiéndose en una 
exitosa pintora de retratos en lo que ya se apunta hacía un estilo propio, recibiendo numerosos encargos que le redundan 
tanto beneficios como prestigio.  
Busca un realismo en sus composiciones, que se ha querido relacionar con el manierismo lombardo de fines del siglo 
XVI, dentro de la tradición naturalista del Renacimiento italiano, cuyas raíces permanecieron en una larga saga de artistas, 
tanto anteriores como posteriores. Hay mucha coincidencia en sus biógrafos e historiadores en que la formación otorgada 
por su padre, al ser este miniaturista, haya determinado la minuciosa atención al detalle en sus retratos, que demuestra 
también en la perfecta imitación de ropajes y joyas, obras en las que se muestra un gusto por la pincelada y la paciencia.  
Realizó encargos tanto de obras sobre temas religiosos como profanos. Sus representaciones de Judith y Holofernes se 
encuentran en varias colecciones privadas, mitología esta que exploró hasta la saciedad, creando numerosas versiones.  
Se cree que su primera obra conocida sea un retrato del jesuita Paolo Morigia, fechado en 1596, siendo pintada por la 
artista cuando tenía dieciocho años. En esta pintura, en la que se representa al sabio italiano, fue uno de los que más la 
apoyaron y apostaron por ella, mostrándole su admiración y patrocinándola. Está representado en el momento en que 
escribe una poesía dedicada a la artista, mostrando el texto, que se puede leer perfectamente, basado en su obra más 
famosa, la “Nobilità di Milano”. Hay un gesto audaz de avanzada técnica, que actúa de refuerzo expresivo de la obra, pues 
en las gafas se ve reflejada la habitación. Es de destacar el marcado realismo dela cara, que le imprime un fuerte carácter 
expresivo. Indudablemente no es la típica obra de una persona tan joven, no solo es muy buena técnicamente, sino que 
busca el desafíoy una búsqueda insólita de “algo más”. 
Aunque no sean muy conocidos también realizó encargos públicos de retablos para algunas iglesias de Milán. Uno de 
ellos fue el “Noli me tangere” (año 1616, Milán, San Stefano Maggiore) que realizó para el altar de la iglesia Santa María 
Magdalena, quizás uno de los mejor conservados. 
Naturalmente en su momento,fue más apreciada por sus retratos y obras de temas religiosos que por sus naturalezas 
muertas, dado que se trata de un género relativamente nuevo que aún no se ha implantado del todo y eran obras que no 
se encargaban. Quien encargaba un cuadro era sobre un tema mitológico concreto o bien retratos suyos o de familiares, 
por otro lado la iglesia a encargaba obras que ensalzasen de la misma o pasajes bíblicos o similares. No había mercado 
para las naturalezas muertas. Estas ni siquiera son mencionadas en muchas fuentes de ese tiempo. Como dato curioso, 
encontramos quela mayor parte de las obras de Fede que han sobrevivido son las de este género, a través del cual ha 
ganado un lugar en la historia del arte. Uno de sus bodegones, fechado en 1602, es considerado el primero en ser firmado 
por un artista italiano y posiblemente europeo, aunque esto último no está suficientemente contrastado.  
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En su trabajo refleja influencias de Caravaggio, espejo en elcual se miraban muchos de los que querían dedicarse a la 
pintura. El tipo de composición que utiliza, se aleja del exceso propio del período de la Contra Reforma, caracterizándose 
por una severidad y simpleza similar a la de las obras de Francisco de Zurbarán. En su técnica se observan unos colores 
saturados, de un valor cromático alto, en los cuales el realismo es el fin a alcanzar, recordando algunos de los principios de 
las miniaturas, con una búsqueda minuciosa del detalle, que se refleja sobre todo en las texturas y lo matérico. Consigue 
lograr un equilibrio perfecto de luz y sombra, tan difícil de conseguir, la separación figuras y fondo, como si se tratara de 
un estudio de uno de los principios de la Gestalt, evitando que los elementos se apelotonen y recarguen innecesariamente 
la obra. Lo que suele mostrarson frutas y algún otro elemento en un frutero o recipiente y debajo, esparcido 
desordenadamente algunos elementos más, creando una sensación contradictoria de orden y desorden que se equilibran 
mutuamente. Su trabajo influenció a artistas como PanfiloNuvolone y Giovanna Garzoni, y será tomado posteriormente 
como modelo en la pintura moderna de este género.  
Su obra y más concretamente sus bodegones, no tuvieron un reconocimiento hasta el siglo XX, permaneciendo en el 
olvido todos los siglos anteriores, colocándolos en su lugar a través de los estudios realizados en 1963 y 1989 de su obra. 
Fede Galizia no se casó nunca, en un momento en el cual el fin de toda mujer debía estar orientado al matrimonio y a 
tener hijos. Esto debió ser toda una rebeldía y un reto. Según se tiene constancia, disfruto de una carrera exitosa y una 
vida feliz. En muy probable que el hecho de que no se casase debió de ser un acto pensado y determinado por ella misma, 
en contra de su propio padre y de las circunstancias. Tuvo que ser consciente, por otros ejemplo de su época, en los que 
otros casos de mujeres que pretendían pintar o realizar otra actividad diferente, vieron truncadas sus expectativas y 
objetivos al contraer matrimonio y posteriormente tener hijos, dedicándose por entero a su cuidado y atendimiento de su 
casa. 
Murió en Milán, en 1630, probablemente por la plaga que se propagó en Italia en aquella época. Se han catalogado 
sesenta y tres trabajos de su autoría, de los cuales cuarenta y tres son bodegones. 
CONCLUSIÓN: 
Encontramos en esta persona una claridad de ideas u de pensamiento que le permitió desarrollarse de manera 
autónoma. 
Tuvo la suficiente visión y tesón para adelantarse a muchos y crear una nueva disciplina dentro del arte, o más bien, 
tuvo la energía y convencimiento para coger aquello que casi no se hacía y lo poco que se hacía, lo hacían las mujeres por 
ser considerado de su género, darle la vuelta y vivir de ello, de una manera independiente y autónoma. Lo que le permitió 
desarrollarse como persona y mucho más que la mayoría de las mujeres de la época. 
Creó escuela, siendo muchos los que posteriormente la siguieron. También es cierto que a pesar de ser una de las 
iniciadoras de los bodegones ha sido olvidada rápidamente yqeucuando hablamos de grandes personajes de este género 
nos acordemos de Rembrandt, Ingres, etc., olvidando a la que sin duda a sido uno de sus mayores exponentes. 
Otra prueba de lo claro que tenía las cosas, lo encontramos en el hecho de que no se casara, en una época en la que 
esto lo era todo, sobre todo para una mujer. Tuvo que enfrentarse a muchos problemas por este motivo, pero se mantuvo 
firme en el convencimiento de que de casarse, tendría que abandonar la pintura y por lo tanto su independencia y 
libertad, al tener que estar a la disposición de un hombre y perder su soberanía económica. 
ARTEMISA GENTILESCHI, 1593-1652 
Como en otros muchos casos en los cuales destacaron las mujeres, se unen fortuna, talento y desdicha. Nacida en 
Roma en 1593, pudo acceder a la contemplación de obras que para otras muchas personas estaban prohibidas. A parte de 
esto, era la hija mayor del pintor Orazio Gentileschi, uno de los máximos exponentes de la pintura barroca del momento, 
siendo considerado el mejor en lugares como Inglaterra, donde se dice que tuvo un entierro a la altura de Leonardo o 
Miguel Ángel. 
Debido a la buena fama y encargos de su padre paso una niñez tranquila jugando cerca de la Plaza de Spagna, hasta que 
su madrePrudenziaMontoni, murió en su séptimo parto a los 30 años, cuandoArtemisia tenía 12 años,quedando al 
cuidado de su padre, quien la guió en el arte de la pintura, mostrándole el trabajo de otros artistas de Roma y 
enseñándole la técnica del contraste de luz y sombra, el “chiaroscuro” o claroscuro, técnica que definirá el tenebrismo, 
teniendo esto una transcendencia importantísima en su obra, si bien ella le dio un enfoque diferente, que se tradujo en 
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una mirada muy personal de enfocar los temas. Esta formación resulta clave, pues pasa muchas horas en el taller del 
padre, no solo porque le gustaba, sino porque en ese lugar el padre podía cuidarla. 
Otra gran influencia para ella fue Caravaggio, que según han escrito muchos era un tipo de pintura que le volvía loca, 
reflejándose en las composiciones y la temática, si bien para otros muchos se acerca más a la técnica clásica de la escuela 
de Bologna. 
Si bien se piensa que su primera pintura fue "La Virgen" fechada en 1609 que se encuentra en la Galería Spada, para 
muchos biógrafos fue "Susana y los Ancianos", firmada a los diecisiete años, en la que dos ancianos de mirada torva 
intentan seducir a una muchacha, siendo esta la que más encabeza la discusión y que por tanto es la que se adjudica como 
primera obra importante. 
Un hecho traumático de esta época determinaría en gran medida su relación posterior con los hombres. AgostinoTassi, 
un pintor que ayudaba a su padre a decorar la casa del cardenal ScipioneBorghese la viola, desembocando todo en una 
denuncia ante el papa Pablo V. El proceso duro más de seis meses. La Humillación y deshonra que Artemisa habría de 
sufrir, duraría muchos años más. No solo por el hecho de que se supiese en toda Roma, sino porque fue sometida a 
exámenes ginecológicos, se dice que hasta torturas en las manos con instrumentales para comprobar que decía la verdad. 
Salió a la luz que Tassi intentó matar a su mujer (con la cual obtuvo matrimonio después de violarla también). Además 
prometió a su padre que se casaría con ella en un intento de minimizarlo todo, cosa que nunca se produjo. Tassi fue 
condenado a cinco años de exilio y galeras pontificias, si bien nunca cumplió la pena. Por si no fuese poco, con el tiempo 
su padre y su violador se reconciliaron y volvieron a trabajar juntos. En el futuro pintaría “Judith Decapitando a 
Holofernes” que es considerada su obra maestra, de grandes dimensiones, con los rasgos de su rostro en Judith y de Tassi 
en Holofernes. Se dice que la artista reflejó su sufrimiento emocional en el gesto casi placentero y de intensa 
determinación de Judith al realizar este acto, nunca antes representado de esta manera. Esta obra se encuentra en la 
actualidad en la galería de los Uffizi. 
Tras esto se casa con el hijo de un zapatero, llamado PierantonioStiattesi, trasladándose a vivir a la ciudad natal de 
aquel, en Florencia. Allí consigue trabajar en la corte del gran Duque de Toscana, Cosme de Médicis, donde vivía Galileo 
Galilei, con el que establece una muy buena relación, permitiéndole que bajo su mediación, sea la primer mujer en la 
historia que se le permite inscribirse en una academia de Dibujo, la Accademia del Disegno, cuando contaba con 23 años. 
Es un periodo relativamente tranquilo en el que tiene tres hijos y realiza trabajos asiduamente para los Medicis, lo cual no 
solo le aporta ingresos, sino mucho prestigio, el cual seguramente fue mucho más importante.También mantiene una 
relación en la clandestinidad con un amante noble e intelectual llamado Francesco MariaMaringhi. Su vida en Florencia 
termina cuando su marido se endeuda hasta tal punto de que tienen que salir huyendo a Prato. 
Tras un periodo corto, regresa a Roma, donde se separará de su marido después de que dos de sus hijas mueran y este 
sea acusado de herir a un español en la cara que cantaba una serenata bajo el balcón de su mujer. Desde allí se irá a vivir a 
Venecia con su hija Prudenzia donde continúa obteniendo éxitos con su trabajo durante los tres años que permanece allí. 
Posteriormente se marcha a Nápoles para ponerse al servicio de otro admirador de su pintura, el virrey español Fernando 
Enríquez Afán de Ribera, Duque de Alcalá. 
Artemisia también es conocida como la artista empresaria, pues fue en Nápoles donde abre un taller en el que trabajan 
una docena de ayudantes y aprendices, todo un reto y un signo de rebeldía para la época, pero también es un reflejo de la 
alta consideración que se tenía de su trabajo. En este periodo entabla amistad con OnofrioPalumbo, gran artista 
partenopeo. Durante unos veinte años consigue mantener el taller abierto, formando algunos de los más relevantes 
pintores posteriores, tal es el caso de Cavallino, Spardaro y Guarino.  
Su fama es tal en ese momento que el propio Carlos I de Inglaterra, quiere contratarla y llevarla a ese país, donde su 
padre es considerado el mejor de su momento. Allí pintó la “Anunciación” que se encuentra en el Museo de Capodimonte, 
y por primera vez recibió encargos de cuadros para una catedral. Pasó dos años, justo hasta que las cosas comenzaron a 
ponerse políticamentemal, regresando a Nápoles hasta el final de sus días. 
En algunas publicaciones aparece la exageración de que fue la primera pintora de la historia, cosa que no es cierta , 
pero que se justifica porque trabajo y realizó todos aquellos objetivos que se le presuponían a los grandes artistas de la 
época, estudia en una academia de dibujo, conoce a los mejores, tiene una formación exquisita, viaja, monta un taller con 
aprendices, adquiere independencia económica gracias a su esfuerzo y trabajo para lo más granado de la sociedad 
europea como el Duque de Módena, los Médicis, los D’Este y el conde de Amberes, banqueros, nobles y príncipes 
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europeos, convirtiéndose en una de los artistas más cotizados del momento, en el que tener una obra de ella 
representaba un signo de distinción, especialmente para la aristocracia. 
Como tuvo libertad para pintar, sus obras se convirtieron en una exaltación de la mujer,casi todas sus obras hay figuras 
femeninas, muchas veces desnudas y siempre llenas de fuerza, a veces de un delicadísimo y sutil erotismo, a veces obras 
muy intensas, donde se muestra un ímpetu y dramatismo característico de su obra. 
No necesita, ni desea pintar escenas casera, de bodegones, o similares. Escenas a las que tenían que recurrir otras 
mujeres si querían pintar. Era eso o nada. Para ella los motivos de inspiración se encontraban en músicas, pensadoras, y 
muchos homenajes a mujeres relevantes de la historia Cleopatra, Diana, la Galatea, María Magdalena, Dalila, 
Betsabé,Judith de la que tiene extensas versiones),… 
Cerca del final de su vida realiza un autorretrato absolutamente rompedor, fruto de su personalidad, fuerza y 
temperamento, en el que exige y muestra su identidad y de las mujeres en general. Aparece con los labios pintados y el 
pelo corto, parece una mujer de esta época. 
CONCLUSIÓN: 
Debió de ser una persona con una fuerte personalidad sobre todo con gran determinación. Combinó grandes 
oportunidades y suertes con enormes tragedias. 
Es indudable que si no fuese por el padre, muy posiblemente no pudiese haber llegado a donde llegó. Muy mucho 
talento que tuviese, nunca lo hubiese desarrollado sin ningún tipo de formación y sobre todo, con el empuje inicial que el 
prestigio del padre le aportó. También es innegable que capacidad y calidad no le faltaba, prueba de ello son sus obras que 
así lo atestiguan, siendo considerada unas de los mejores artistas de la historia, sin entrar en consideraciones de sexo, 
puesto que si hablamos en el terreno de las mujeres artistas pocas la superan en tanto en técnica como en temática, 
teniendo siempre de referencia la contextualización de la época. 
Supo, pudo y consiguió superar, al menos en buena parte, el hecho traumático de un violación, que si bien siempre 
debe ser algo traumático, en la época que sucedió debió ser muchísimo peor, dado que las presiones sociales y sus 
condicionantes eran mucho más estrictos para una mujer que para un hombre. Sirva de ejemplo que ella llegó a ser 
torturada para ver si decía la verdad y su violador no, además que no cumplió condena, además de que su padre se 
reconcilio con él, además que fue repudiada y él no,… Se ha de tener una fuerte personalidad y capacidad de superación 
para enfrentarse a esto y conseguir salir adelante. Y por si fuese poco, fracasa también en su matrimonio, aunque 
realmente, se trató de una relación para escapar de una situación anterior de la que saldría con secuelas importantes 
respecto a la valoración de los hombres. 
Otro rasgo, de que no se suele hablar mucho, es fue capaz de montar su propio taller en un mundo exclusivamente 
dominado por los hombres. En un momento en el cual las mujeres no podían entran en los talleres porque había hombres 
en los que entre otras cosas se estudiaba anatomía con modelos desnudos, ella crea uno, lo mantiene y tiene éxito, hasta 
el punto de contar con numerosos discípulos masculinos, algunos de los cuales alcanzarán la fama en momentos 
posteriores. 
Estamos hablando de una mujer que utilizó la fortuna cuando la tuvo de manera sorprendente y sacándole el mayor 
partido (su padre, Galileo Galilei, Carlos I, etc), así como superara las desgracias y tomarlas como fuerza y motivo de 
superación en su vida (Tassi, su marido, muerte de dos hijas,…). Una mujer que llegó a tal punto de superación personal y 
desarrollo que al final de su vida pintaba lo que le daba la gana, si estar influenciada por las corrientes del momento. 
ROSALBA CARRIERA, 1675- 1757 
Veneciana de nacimiento, junto con sus dos hermanas, creció en una familia de la baja clase media veneciana, donde su 
padre era funcionario y su madre encajera. Su abuelo fue pintor, aunque no de renombre. Como tenía destreza para el 
dibujo empezó haciendo dibujos para los encajes de su madre, donde comenzó a mostrar ciertas dotes, razón por la cual 
posteriormente aprendería a hacer miniaturas sobre marfil, llegando incluso a desarrollar técnicas nuevas, por lo que 
innovo en este campo.En ese momento eran muy populares las cajitas de rapé, cuyas tapas se decoraban. Ella fue la 
primera en decorar marfil para este propósito con divertidas figuras femenina. Con ello consiguió darle una luminosidad 
característica que le hizo ganar cierto dinero. Igualmente fue la primera en salirse de las normas mediante las cuales una 
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miniatura debía realizarse con trazos y puntos breves y bien revueltos. Ella transformó este concepto con un trazo rápido, 
muy característico de la pintura veneciana, ganando con ello expresividad y dinamismo, otra innovación. 
Más tarde llegaría a contactar con el pintor Lazzari, con el que se iniciaría en la técnica del pastel. Este nuevo modo de 
realizar pinturas era nuevo y poco conocido. Rápidamente se sintió atraída por este novedoso modo de realizar obras, 
dado que era rápido y colorido, sin que tuviese que estar mezclando aceites o pigmentos, sin infraestructuras ni molestias 
secundarias del uso de otras técnicas. Además no había que esperar que se secase y se podía corregir inmediatamente.Su 
técnica consistía en pintar directamente con el pastel, sin un diseño previo, con ello ganaba celeridad y las personas que 
hacían de modelos se cansaban menos, manteniendo una pose sin alteraciones.Asimiló tan bien y de manera tan eficaz 
este método, que en poco tiempo adquirió fama y era muy solicitada por sus retratos, hasta el gran Duque de Toscana le 
encargó uno que engrosaría su ya numerosa colección de autorretratos de pintoras. 
Se convirtió en la pionera en el uso exclusivo del pastel, no solo de Italia, sino de toda Europa. Consta que fue la 
primera en haber introducido la técnica en Francia, que usaría luego Quentin de La Tour. A ella acudían de otros lugares de 
fuera de Venecia, ya fuesen diplomáticos o nobles, para ser retratados. Sus obras se convirtieron en objeto de devoción y 
poseer uno de ellos era un signo de distinción y prestigio. 
Realizó retratos para Federico IV de Dinamarca, para las que se consideraban las doce damas más hermosas de la corte 
veneciana. Fue Augusto el Fuerte de Sajonia el que le compró una cantidad importante de pasteles para su colección 
particular. En su viaje a París, el primero que realizaría al extranjero, fue invitada por Pierre Crozat, gran aficionado y 
coleccionista de arte. En su honor organizó un concierto donde ella tocaba el violín, y su hermana y otras damas cantaban. 
Sus trabajos serían tan solicitados que pintó a Watteau, toda la nobleza y la realeza francesa, incluido el rey y el regente, 
llegando a ser elegida como miembro de la Academia Francesa por aclamación. 
Regresó a Venecia en 1721, visitó Módena, estando documentada su presencia allí en 1723 para retratar a grandes 
personalidades del lugar. Fue a Parma, a requerimiento de los Condes Lantieri de Goritzia, a los cuales retrató junto con su 
familia. 
No solo fue aceptada por la Academia Francesa, pues en 1705 gracias a la mediación inestimable de Cristiano Cole, fue 
aceptada como académica demerito por la Academia de San Lucas Romana, cuyos requisitos exigían a sus miembros ser 
pintores no romanos. Todo ello gracias a la miniatura sobre marfil que realizó de “Fanciulla con Colomba”. Posteriormente 
en 1720 es admitida en la Academia de Bolonia. 
Aunque no se dedicó a la enseñanza, tuvo alumnos, como la reina de Polonia, cuando fue invitada por el rey Augusto III 
a una prolongada visita al País. Este monarca, admirador de su obra, iría adquiriendo una importante selección de sus 
obras que posteriormente pertenecerán a la Gran Colección de La Galería Altemeister en Dresde,con más de 160 
miniaturas y pasteles. 
También enseño a un grupo de alumnas cuando su hermana Giovanna murió y entró en una crisis de depresión y no 
pudo pintar en un tiempo. Esto le sirvió de terapia personal para volver a recobrar la autoestima. 
Sus autorretratos, realizados a lo largo de toda su vida, muestran una mujer no muy hermosa con una nariz larga y 
bastante grande. Mostraba un aspecto hogareño, con ciertos rasgos tristes y depresivos que algunos autores achacan a la 
posibilidad de que nunca se casara, aunque no hay ningún indicio de ello, puesto que se le conocieron diversos amantes y 
amigos cercanos.Algunas de sus obras están conservadas en Venecia, en el Museo del Siglo XVIII en Ca' Rezzonico, otros 
forman parte de las colecciones reales de Windsor. En ellos muestra un progreso psicológico y moral de su persona, desde 
la juventud y alegría del primer autorretrato de 1709 conservado en los Uffizi, , el de la "tragedia"de 1746, donde se 
representa con un rostro muy envejecido e impasible, triste y duro indicando el estado de ánimo. 
En sus retratos resaltan los femeninos, si bien en todos ellos marcaba un estilo inconfundible realzando a los 
personajes, dándole a la misma vez una apariencia suave, puesto que trabaja con gran sutiliza los detalles. Con un gran 
sentido de la composición, retrataba a sus personajes ligeramente vueltos, en los que la cabeza se giraba ligeramente para 
mirar al observador. Es de resaltar la extraordinaria habilidad para representar texturas y diseños, telas, adornos de oro, 
encajes refinados de lo más variopintos, pieles diversas, joyas, el pelo y la piel. 
Tras una vida exitosa, se cree que fueron sus propios trabajos, y sobre todo los que realizó al principio, esas miniaturas 
que tantas puertas le abrieron, el esfuerzo en realizarlas, las que transformaron sus últimos días en sufrimiento al derivar 
en dos operaciones fallidas de cataratas que derivaron en una ceguera. Sobrevivió a casi toda su familia, dejando su gran 
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fortuna y su violín a la otra hermana Ángela, pasando sus últimos años en la pequeña casa en el área de Dorso-Duro de 
Venecia donde había pasado parte de su vida. 
CONCLUSIÓN: 
Las principales armas de Rosalba Carriera fueron la inteligencia, la capacidad de innovar, la curiosidad y dotes de 
empresaria, todo ello mezclado indudablemente con estar dotada para las artes plásticas. 
Es una de las pocas mujeres de este periodo, que sin estar vinculada familiarmente al mundo del arte y sin que esta 
esté especialmente atraída por este mundo, consigue abrirse un hueco y destacar de manera notable. 
Quizás lo que más tuvo que resaltar de ella fue sus ganas por aprender y buscar la manera de conseguir aprender lo que 
le interesaba, y una vez aprendido, ir más allá y experimentar para crear algo nuevo. 
Con su trabajo no solo alcanzó gran prestigio y fama, sino una fortuna considerable. Quizás fue estas fueron algunas de 
las razones por las cuales no se casó, pues la combinación de estos factores le permitía viajar por toda Europa durante 
largos viajes, ser independiente y tomar sus propias decisiones de manera autónoma. Si se hubiese casado es posible que 
no pudiese haberlo hecho. 
MARY STEVENSON CASSATT, 1844 –1926 
Nació en Allegheny City, Pennsylvania, aunque ahora es parte de Pittsburgh. Con sus padres en buena posición 
económica, crece de manera que considera los viajes como parte integral de la educación, dado que su familia se puede 
permitir viajes tanto turísticos como culturales.Pasa cinco años en Europa y visitó muchos de los capitales, como Londres, 
París y Berlín. Aprendiendo dibujo y música en el extranjero, así como alemán y francés. 
Su primer acercamiento a artistas franceses fue probablemente en la Exposición Universal de París de 1855, donde 
conoce a Ingres, Delacroix, Corot, Courbet, Degas y Pissarro. Estos dos últimos, tendrán una gran transcendencia en su 
futuro. 
Con la oposición de su familia comenzó a estudiar pintura en la Academia de Pensilvania de Bellas Artes en Filadelfia, 
Pennsylvania, con quince años, incluso continuó durante guerra civil americana. En esta etapa parecen hacer tenido gran 
importancia sus ideas feministas que preocupaban a sus padres, también el comportamiento bohemio de algunos de los 
estudiantes varones, de los cuales uno fue Thomas Eakins que se convertiría en el director de la Academia. Para la época 
había un gran número de alumnas, aunque la mayoría no querían hacer una carrera de arte, pues solo consideraban el 
arte como un medio válido de logro y reconocimiento, con talento socialmente valioso. Cassatt, en cambio, estaba 
decidida a convertirse en una artista profesional. 
Dado que las enseñanzas en la Academia no le aportaba lo que ella necesitaba, ya que las estudiantes no podían utilizar 
modelos vivos, hasta un poco más tarde, se veía relegada a la realización de bodegones principalmente, por lo que se 
decidió a estudiar los antiguos maestros por su cuenta. 
Al no querer seguir estudiando, decide irse a París, consu madre y amigos de la familia en calidad de acompañantes,si 
bien el padre no quería. En esta época aún las mujeres no pueden ir a la Escuela de Bellas Artes, por lo que solicitó 
estudiar en privado con maestros de la Escuela, siendo aceptada por Jean-Leon Gerome, un profesor muy respetado 
conocido por su técnica hiperrealista y su descripción de temas exóticos. Continúa al mismo tiempo estudiando a las 
grandes obras. Así realiza copias diarias en el Louvre, al obtener el permiso requerido, pues era necesario controlar 
lascopistas que se realizaban. Estas eran realizadas en su mayoría por mujeres con salarios bajos, que día a día llenan el 
museo para pintar copias para la venta. El museo también sirve como un lugar social de encuentro de los franceses y las 
estudiantes americanos, pues a estasno se les permitía asistir a los cafés.  
También estudia con el artista Thomas Couture, cuyos temas eran en su mayoría románticos y urbanos. Realiza salidas 
al campo, donde los estudiantes extraen composiciones del entorno, sobre todo los campesinos ocupados en sus 
actividades diarias. En 1868 una de sus pinturas, “una mandolina jugador”, fue aceptada por primera vez por el jurado de 
selección para el Salón de París. Este trabajo está en el estilo romántico de Corot, y es uno de sólo dos pinturas de la 
primera década de su carrera que se puede documentar en la actualidad. En el mundo de la pintura hay cierta alteración, 
pues artistas como Courbet y Manet tratan de romper con la tradición académica aceptada, encontrando unos 
impresionistas en sus años de formación. Aún así, ella continúa trabajando de una manera más clásica. 
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Debido a la Guerra Franco-prusiana, se ve obligada a regresar a los EEUU, encontrándosenuevamente con la oposición 
de su padre para que se dedique al arte. Le pasa dinero para lo básico, pero no para realizar obras. Puesto que ella añora 
una vida independiente, se plantea dejar la pintura para buscar un trabajo y serio. Lo intenta un tiempo, dejando de pintar 
incluso durante una temporada de seis meses. Pasado un tiempo el Arzobispo de Pittsburgh, le encarga que pintara dos 
copias de pinturas de Correggio en Parma, Italia, avanzando el suficiente dinero para cubrir sus gastos de viaje y parte de 
su estancia. Es la posibilidad de regresar a Europa en 1871. 
En Parma tuvo éxito y sus cuadros tuvieron éxito. Una vez terminados sus compromisos con el arzobispo viajó a Madrid 
y Sevilla, donde realizaría varios cuadros, trasladándose en 1874 a Francia compartiendo un apartamento con su hermana. 
Realiza críticas contundentes contra el Salón de París.Cassatt dio cuenta de que las obras de mujeres artistas fueron 
despreciadas a menudo, a menos que la artista tuviese un amigo o protector en el jurado, o que coqueteara con los 
miembros del jurado para ganarse su favor. Su cinismo creció cuando uno de los dos cuadros que presentó en 1875 fue 
rechazado por el jurado, siendo aceptado el año siguiente después de que oscurecía el fondo, pues la primera vez era muy 
extravagante.Decidió que tenía que alejarse de la pintura de género y en centrarse en temas más de moda, con el fin de 
atraer encargos de retratos de la alta sociedad estadounidense en el extranjero, pero esto le dio pocos frutos al principio. 
En este momento sus obras presentadas para el Salón fueron rechazadas y por primera vez. En siete años no tenía 
presencia en el mismo. 
Su carrera decrece rápidamente, pero es invitada por Edgar Degas, por el cual tenía verdadera admiraciónpara exponer 
sus obras con los impresionistas, admitiendo que los pasteles de este le habían cambiado su concepción de la pintura. Se 
trataba de un grupo que había comenzado su propia serie de exposiciones independiente en 1874 con gran impacto social. 
Los impresionistas, conocidos como los independientes o intransigentes, no tenían manifiesto, ni trabajaban sobre la 
misma temática o técnica. Ellos tendían a preferir la pintura al aire libre y la aplicación de colores vibrantes de manera 
aislada sin mezclar o mezclados en el propio lienzo. Los impresionistas habían estado recibiendo la ira de los críticos desde 
hace varios años, por su forma de entender la pintura, tan alejada de los cánones establecidos. Para algunos los 
impresionistas estaban afectados por alguna enfermedad desconocida en los ojos. 
Cassatt fue la segunda mujer del movimiento, pues la primera fue Berthe Morisot, quien se convirtió rápidamente en 
una amiga.Se sentía a gusto con los impresionistas y se unió a su causa con entusiasmo.Su estilo se había ganado una 
nueva espontaneidad entre los miembros, si bien no podía reunirse con ellos en los cafés, pues llamaba la atención de 
manera negativa por ser mujer, por lo que lo hacía en privado o en las exposiciones. 
Sigue con problemas económicos, pues su padre continúa pasándole lo justo para vivir, teniendo que pintar otro tipo de 
cosas para conseguir algo de dinero para sobrevivir, mientras continúa pintando obras impresionistas. 
Por esta época ya había decidido no casarse nunca, pues entendía que esto sería un impedimento para seguir 
realizando su obra. Aun así es conocida su admiración por Degas, por el cual llegó a sentir algo más, aunque era consciente 
de no esperar demasiado de su naturaleza voluble y temperamental. Su influencia plástica fue muy importante, así llegó a 
ser muy buena en el uso de los pasteles, llegando a realizar algunas de sus mejores obras.Degas también le enseñó al 
grabado el cobre, de los cuales era un maestro reconocido, lo que fortaleció su control de la línea y el dibujo lineal general. 
La exposición impresionista de 1879 obtuvo el mejor éxito hasta del momento, vendiéndose muchos cuadros, aún sin la 
presencia de Renoir, Sisley, Manet y Cézanneque intentaban una vez más obtener el reconocimiento en el Salón de París. 
De todas maneras los críticos arremetieron contra de ellos y llovieron las críticas negativas. 
Aunque los críticos afirmaron que los colores de Cassatt eran demasiado brillantes y que sus retratos eran demasiado 
fuertes para ser apreciados, su trabajo no fue atacado con tanta insidia como el de Monet, cuyas circunstancias eran de las 
más desesperadas de todos los impresionistas en ese momento. 
Siguió participando en todas la exposiciones impresionistas y en la primera que se realizó en los EEUU en 1886, fecha a 
partir de la cual ya no se identificó con ningún movimiento de arte y experimentó con gran variedad de técnicas. Hoy en 
día encontramos la mayor cantidad de sus obras en el Museo Metropolitano de Arte en Nueva York. 
Gran parte de su trabajo está basado en las relaciones entre la madre y el niño, sobre todo después de 1900, en los que 
se expresa con cierta ternura.Algunas de estas obras representan a sus propios familiares, amigos o clientes, aunque en 
sus últimos años utiliza generalmente modelos profesionales en las composiciones que a menudo recuerdan a las pinturas 
renacentistas italianas de la Virgen y el Niño. 
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CONCLUIÓN: 
Mary Cassatt representa el esfuerzo por la consecución de un sueño y de una forma de vivir. De poder vivir 
holgadamente y sin problemas económicos, pasó a elegir una vida mucho más austera y restrictiva. 
La elección del camino del arte significó muchas cosas. Una de ellas fue su enfrenamiento con su familia y más 
concretamente, contra su padre. Este pretendía de su hija una señorita de la época, con una formación adecuada para su 
posición social y destinada a encontrar un buen marido. El que Mary se saliese de lo establecido o programado por él, fue 
algo que jamás pudo superar, ayudándola solo para que pudiese comer y dormir bajo techo, como forma de presión para 
que regresase al camino elegido para ella. Nunca lo hizo, a no ser por un momento concreto y muy breve en las que las 
circunstancias la superaron. El resto del tiempo permaneció firme en sus convicciones, viviendo de acuerdo a sus 
principios. 
Entendió que el arte era su camino en la vida, renunciando no solo a su padre o una vida cómoda, sino a un matrimonio 
que ella entendía restrictivo para su vida. Ella no pudo obviar su sociedad, la que le exigía seguir un camino determinado 
por su sexo, que le impedía entrar en un café donde había hombres, donde para exponer en el Salón de París siendo 
mujer, lo mejor era tener algún contacto masculino dentro, donde no podía acudir a dibujar modelos desnudos, etc. 
No tuvo que ser fácil, pero seguro que sus primeros años de vida influyeron en su personalidad. El tener acceso a 
información y conocimientos, el poder viajar y ver otras culturas y formas de pensar, todo esto posiblemente le crearon 
unas expectativas y una forma se entender las cosas que le haría comprender que tenía derecho a vivir su vida con 
dignidad, a equivocarse y a acertar, como lo haría un hombre. 
CAMILLE CLAUDEL, 1864-1943 
Nos encontramos ante una de las figuras más relevantes de las artes plásticas de la historia, cuya genialidad terminó 
convirtiéndose en locura. Al menos, oficialmente, porque, aunque nadie niega hoy que Camille Claudel fue una persona 
inestable, hay serias dudas sobre la supuesta locura de quien fue una de las mejores escultoras de todos los tiempos, 
alumna aventajada (y no sólo amante) de Rodin, cuya influencia fue mucho más recíproca de lo que el maestro quiso 
reconocer. La suya es la historia de un enfrentamiento: el de una mujer genial y turbulenta contra todos aquellos que 
quisieron poner barreras, aunque eso le costase finalmente su libertad y su vida. 
"Tras apoderarse de la obra realizada a lo largo de toda mi vida, me obligan a cumplir los años de prisión que tanto 
merecían ellos..." Estas palabras fueron escritas por Camille Claudel al cumplirse el séptimo año de lo que ella misma 
calificaba como "la penitencia", su internamiento en un manicomio.Lo que desconocía entonces es que al final de sus días, 
23 años después, se encontraría en ese mismo lugar, el sanatorio mental de Montdevergues, y del mismo modo, 
encerrada. 
Nació en Francia en 1864, en un pequeño pueblecillo que no llegaba ni a los dos mil habitantes, junto a otros dos 
hermanos. Debido a que el padre se dedicaba a la banca y a los servicios financieros, tienen que trasladarse a otro pueblo 
vecino mayor. A partir de aquí hay un periodo en el cual toda la familia se va moviendo de un lugar a otro del norte del 
país, hasta que definitivamente consiguen instalarse en París, si bien el padre permaneció en Picardía por su trabajo. 
Respondiendo a sus inquietudes artísticas, se matricula a los catorce años en la Petite École, una escuela pública donde 
estudió dibujo y matemáticas. Poco después muere su hermana mayor Marie. Entra en uno de sus primeros episodios 
tormentosos, decidiendo ingresar en la orden de los Padres del Santísimo Sacramento para convertirse en monja, fundada 
por el padre Eymard. Donde se podría esperar una vocación perdida, es transformada por este sacerdote en un aliento 
para retomar sus capacidades artísticas, dejando de lado esa parte de su pasado. 
Se instalan en el barrio de Montparnasse, que ya por aquel entonces era conocido por ser un barrio de artistas. Camille 
se ve atrapada por este ambiente rápidamente y movida por sus inquietudes artísticas, le pide a su padre poder formarse 
en estas materias.La oposición inicial de sus padres y en especial de su madre, fue manifiesta, pero con persistencia 
consigue convencer al padre.Ya que la Escuela de Bellas Artes (tres veces pidió ser admitida, siendo rechazada en las tres 
ocasiones) no aceptaba mujeres entre sus integrantes, dado que aún persiste la reticencia a que las mujeres dibujen 
modelos desnudos. De esta manera el padre consiguió escribirla en una academia parisina del escultor Alfred Boucher, la 
Colarossi. Aquí entablo amistad con varias escultoras en su mayoría inglesas, conoció a varias jóvenes escultoras, en su 
mayoría británicas. En especial con Jessie Lipscomb, que permanecería cerca de ella toda la vida, en especial cuando las 
cosas se pusieron mal. Con unas cuantas de ellas alquiló un estudio en la Rue Notre-Dame-des-Champs, obteniendo 
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gracias ello una independencia alas estrictas normas a las que la madre sometía a todos sus hijos, probablemente por las 
largas ausencias de su marido que la condicionaban a mantener unos rígidos principios de convivencia familiar.  
Durante tres tranquilos años, permaneció en el taller junto a las demás, frente a las que destacaba, tanto en calidad de 
trabajos como en entusiasmo. El maestro se marchó a Italia, pidiendo a un amigo escultor suyo que se ocupase de sus 
alumnas para que no perdiesen su formación. De esta manera entro en contacto con Auguste Rodin, que ya en ese 
momento era conocido. Habiendo realizado su mítica obra, El pensador, tenía encargadas Las Puertas del Infierno, 
inspiradas en la Divina Comedia de Dante, para un museo de artes decorativas que nunca se llegó a abrir. Era tal su fama 
que había quien le criticaba por la precisión de sus modelados, porque decían que modelaba directamente sobre los 
modelos para después sacar moldes, como en la obra “La edad de bronce”.Él contaba con 43 años y ella con tan solo 19 
años. 
Rodin quedo impresionado por su belleza, pero más quedo atrapado cuando vio sus trabajos. Estaba totalmente 
fascinado de ver unos trabajos que conceptualmente eran como los de él. Las figuras no eran estáticas y frías sino que 
buscaban movimiento y expresividad. Al igual que él buscaban una forma nueva de entender la escultura, que estaba 
dentro de lo que posteriormente se denominó Impresionismo Escultórico. 
Poco tardó en pedirle que trabajase en su taller, donde era la única mujer. La complicidad entre ellos era tan evidente, 
que en las esculturas femeninas que el maestro hacía, comenzaron a aparecer formas que recordaban a ella. 
Los trabajos de Camille se parecían a los de Rodin, pero no los imitaban. Colaboran entre sí, llegando a discutir cuando 
tenían puntos de vista distintos. Acuden juntos a los ambientes artísticos y culturales más importantes del París de la 
época y pasan juntos largos períodos fuera de la ciudad. 
Ella se entregó totalmente a esta relación, trabajando como ayudante y modelo de Rodin, sacrificando muchas veces su 
propio trabajo. Su familia se dio cuenta y se lo recriminó, estaba perdiendo su talento a la sombra de Rodin. La reacción de 
ella fue alejarse de su propia familia. 
Si bien la parte positiva de la balanza se declinó siempre hacia él, bien es cierto que se influyeron positivamente en 
muchos trabajos, influyéndose e inspirándose el uno al otro y creando algunos de sus mejores trabajos: “Fugit Amor”, en 
el caso de Rodin; “Sakountala”, en el de Camille. Durante diez años, no solo hubo trabajo.La relación sentimental entre 
ellos se iba deteriorandodebido al maltrato psicológico al que él sometió a ella; no sólo la humillaba y menospreciaba 
como artista, también se exhibía con otras mujeres ante ella, cosa que a ella le producía un enorme dolor y frustración. 
Varias ocasiones le prometió matrimonio, incluso por escrito. 
El problema es que Rodin está unido sentimentalmente a otra mujer, a Rose Beuret.La conoció el mismo año del 
nacimiento de Camille. Era una costurera que se convertiría en su compañera para toda la vida, madre de su único hijo. 
Incluso llegó a prometerle matrimonio cuando se quedó embarazada, convenciéndola para que abortara, pues él no 
quería hacerse cargo. Esta fue la última mentira que le consintió.Camille decidió terminar su relación, algo que se 
produciría de forma progresiva, hasta su ruptura final en 1898. 
Crear obra fue el escape que Camille encontró para el dolor causado por la ruptura con Rodin. Absolutamente sola en 
su propio taller en el Quai Bourbon, se dedicaba en cuerpo y alma a crear para tratar de olvidar a Rodin y a la vez para 
competir con la obra de este. Aunque se ha situado a sus mejores obras, durante el tiempo que pasó con Rodin, periodo 
que se considera como el más fructífero, creo piezas como“El Vals”, “El Pensamiento”, “La Ola” o “El Abandono”, que 
fueron repetidamente expuestas en distintos lugares acaparando la atención y críticas favorables, en las que críticos como 
Octave Mirabeau o Mathias Morhardt , la clasificaría como un genio.Las crítica no podían ser mejores y su trabajo siempre 
era alabado, pero no vendía nada de lo que exponíay lo que era peor,tampoco recibía encargos, al contrario que Rodin 
que no paraba de trabajar a todo rendimiento, entre otros encargosle solicitan un monumento a Victor Hugo y otro a 
Balzac,es nombrado caballero de la Legión de Honor, expone con Monet, etc. 
Más o menos por esa época conoció al músico Claude Debussy, convirtiéndose este en un amigo y confidente que le 
prodigó algo de sosiego. Algunos les atribuyen una relación, pero muchos más la desmienten, asegurando que lo que 
existía era una profunda amistad en la que él tenía verdadera devoción por su obra. 
El punto inflexible de la tragedia ocurriría a partir de su última exposición en París, en diciembre de 1905. Camille 
expuso su trabajo por última vez en un Salón de París. Este mismo año había realizado su última gran escultura, titulada 
“El abandono “(en bronce), donde retomaría el tema de Sakountala. Aunque parecen casi iguales, son muy diferentes. El 
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abandono es de menor tamaño y no tiene la solidez y cohesión de Sakountala. Se aprecia un alejamiento de todo aquello 
que experimentó con Rodin, ya no lo respeta las proporciones geométricas, ni el espacio, ni la proporción de la figura 
humana. 
Ese mismo año había comenzado a sentirse sola y enferma, tenía miedo a ser envenenada, pues pensaba que Rodin 
quería matarla, con lo cual casi no comía, llegó a destruir parte de su obra a martillazos…. Su obsesión era Rodin, creía que 
le había robado las ideas(quien sabe si habría algo de cierto en esto…), que quería que ella muriese porque si no, cuando 
él muriese ella podría superarlo como escultora y ocultar su recuerdo. 
Cuando murió su padre en 1913, desaparecía la única persona en su familia en la que Camille encontró algo de 
comprensión aparte de su hermano. Todos los síntomas indicaban que Camille padecía esquizofrenia, pero gracias a su 
padre, el único de su familia que siempre creyó en ella, se libró de ser internada en un manicomio como pretendían tanto 
la madre como los hermanos de la artista. Una semana después de la defunción del padre, su madre lo preparó todo para 
ingresarla en un internado sanatorio, pues se alegó que sufría severos trastornos mentales que la hacían peligrosa para sí 
misma y para los demás. 
Se había pensado durante mucho tiempo que el entierro fue ordenado por su familia para evitar escándalos. 
Documentos médicos recientes exponen que su ingreso fue porque teníauna sistemática manía persecutoria y delirios de 
grandeza porque estaba convencida de que un famoso escultor la estaba atacando.De todas formas, Camille había llevado 
una forma de vida que resultaba inaceptable para una mujer a ojos de la rígida moral de la época,siempre, además, a 
espaldas de parte de su familia, así que su madre y su hermana vieron en su enfermedad mental la ocasión perfecta para 
deshacerse de su incómodo comportamiento que avergonzaba el honor familiar. 
Pasó los últimos 30 años de su existencia internada y aislada del mundo ya que su madre solicitó que no se le 
permitiera recibir visitas ni mantener correspondencia. Murió en 1943 y fue enterrada en el cementerio del propio 
sanatorio, sin que ningún familiar ni amigo acudiese a su entierro. Después de la guerra hubo unas reformas importantes 
en el lugar y sus restos no fueron recuperados. 
CONCLUSIÓN: 
No encontramos ante uno de los grandes genios del arte de todos los tiempos. Una persona con un talento natural que 
va mucho más allá de lo que podríamos calificar como genio. Tanto desde el punto de vista técnico, conceptual y creativo 
roza la perfección. Se trata de un ser cuyo talento no se sabe dónde hubiese llegado si no tuviese la desgracia de haberse 
topado con Rodin y una sociedad que no le perdonó el ser mujer y querer vivir fuera de lo que se esperaba por para un 
persona de su sexo. 
Resulta imposible hablar de Camille Claudel sin hablar de su torturador Rodin. No cabe duda de que este último la 
explotó hasta la saciedad. En todos los sentidos. Desde el plano sentimental, donde obtuvo de ella todo lo que una 
persona puede ofrecer a otra, hasta el terreno profesional, donde siempre se sabe que fue su esclava y modelo sin recibir 
compensación económica alguna. Ella le acusó de robarle ideas y obras. De muchas no se ha podido demostrar nada, pero 
de otras como en “Las Puertas del Infierno”, se sabe a ciencia cierta que las manos y los pies de las figuras las modelo 
Camille. De otras muchas piezas hay más que fundadas sospechas, pero están firmadas por Rodin. A partir de que se 
conocen y trabajan juntos, es difícil distinguir lo que es de uno u de otro, a no ser porque estén firmadas, pues fue tal su 
influencia, que técnicamente son iguales. 
Camille fue objeto de la envidia y avaricia de Rodin, el cual abuso de ella pues, pues socialmente era un hombre y podía 
por si mismo alcanzar objetivos que para ella estaban prohibidos. Por si fuese poco, la estricta sociedad patriarcal en la 
cual vivió hizo que especialmente su madre (otra mujer) la castigara por su moralidad y su forma de vivir, tan alejada de lo 
que se esperaba de ella por ser mujer. 
TAMARA DE LEMPICKA, 1898 – 1980 
Con un origen polaco, nació en una familia con buena posición social, su padre abogado y su madre una mujer de 
sociedad, disfrutó de una educación en un internado de Suiza. Durante unas vacaciones en Italia y otras en Francia, se 
produce su primer acercamiento a las artes plásticas, pues conoce algunas de lasgrandes obras de artistas importantes y 
esto le condiciona. Cuando sus padres se divorcian se traslada a Rusia para vivir con su abuela, una mujer aristócrata con 
buenos recursos económicos que vive en San Petersburgo. Se casa con Tadeusz Lempicki, al cual había conocido con 15 
años. Durante la revolución rusa, su marido fue arrestado por los Bolsheviques. María buscó en todas las prisiones durante 
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semanas hasta que lo encontró y consiguió su liberación con ayuda del cónsul sueco. La pareja fue primero a Dinamarca, 
luego a Inglaterra y finalmente se estableció en París, donde la familia de María también había escapado junto con varias 
familias rusas de clase alta. Allí se ven obligados a vender joyas para poder sobrevivir, ya que su marido no encuentra 
trabajo, creándose tensiones entre ambos agravadas con el nacimiento de su hija. 
En Francia estudia Bellas Artes, para posteriormente dedicarse completamente a su creación, destacando rápidamente 
como la retratista más conocida de su generación entre la alta burguesía y la aristocracia, con sus retratos de duquesas, 
duques y personalidades de sociedad, realizando su primera exposición en Milán, pintando para la ocasión 28 trabajos 
nuevos en seis meses.  
Al tener buenos contactos sociales exponía en las salas más prestigiosas de la época. En 1929, pintó la obra icónica 
“Tamara en el Bugatti verde”, su autorretrato para la revista alemana de moda Die Dame. Como sintetizó la revista Auto-
Journal en 1974, el autorretrato de Tamara de Lempicka es la imagen real de una mujer independiente que se hace valer. 
Una mujer libre. 
Tenía una buena vida, en los que los problemas económicos no lo eran tanto, relacionándose con gente conocida como 
Picasso y Cocteau, estando siempre en boca de todos por sus relaciones amorosas tanto como hombres como mujeres. 
Durante los años 20 estuvo asociada con mujeres lesbianas y bisexuales de las artes y la literatura como Violeta Trefusis, 
Vita Sackville-West y Colette. 
Con un estilo de vida semejante y muy centrada en su trabajo su relación con su marido y su hija se terminaron 
resintiendo. Finalmente él la deja, para posteriormente divorciarse. 
Realiza un viaje a Estados Unidos, quedándose allí, enfriándose todavía más su relación con su hija y su madre. Aunque 
no cabe duda de que descuidó, y mucho, a su hija Kizette, también es cierto que la retrató en muchas ocasiones como 
Kizette in Pink, 1926; Kizette on the Balcony, 1927; Kizette Sleeping, 1934; Portrait of Baroness Kizette, 1954-5, etc. En 
otras obras, las mujeres retratadas también tienden a parecerse a Kizette. 
Continuó con el tipo de vida que llevaba en Francia, hasta que se casa con el barón Kuffner, un año después de haber 
fallecido su esposa. El barón la alejó de la vida bohemia y la insertó en la alta sociedad con un título nobiliario incluido. 
Con gran visión, Tamara le hizo vender todas sus propiedades en Europa del Este para invertir el dinero en Suiza, 
prediciendo la llegada de la Segunda Guerra Mundial mucho antes que sus contemporáneos. 
Se empezó a verse sus obras en museos importantes y pintó personalidades como Alfonso XIII de España y a la reina 
Isabel de Grecia. Hay que decir que si bien la mayor parte de su producción de esta época fue de retratos de gente muy 
bien posicionada, los hay de unos cuantos refugiados o personas comunes, y uno o dos santos, además de sus consabidos 
aristócratas y desnudos. 
Con la llegada de la Guerra, consiguió sacar a su hija de Francia,a través de Lisboa en 1941. Continúa pintando y algunos 
quieren ver ciertas semejanzas con la obra de Dalí, sirviendo como ejemplo Key and Hand, 1941. 
Se produce un cambio importante en su obra y comienza a usar la espátula, dejando de lado el pincel. Sus nuevas obras 
no fueron bien recibidas en la exhibición realizada en 1962. Ante esta nueva y desconocida situación para ella decide no 
volver a exponer su trabajo, retirándose de su vida activa como artista. Esto, junto con la llegada del expresionismo 
abstracto americano, que en Estados Unidos lo envolvió todo, paró su carrera artística. En los años 50 y 60, ignorada, a 
veces volvía a pintar, trabajando obras anteriores utilizando la nueva técnica. Una gran cantidad de obras nuevas y viejas 
quedaban en el ático o en un depósito. 
Tras la muerte de su marido de un ataque cardíaco, Tamara vendió la mayor parte de sus posesiones para hacer tres 
viajes en barco alrededor del mundo, mudándose para vivir con Kizette ya casada y con hijos. Los años que siguieron 
fueron mucho más difíciles, teniendo en cuenta sus estilos de vida anteriores y su independencia, donde su hija ejerció de 
marchante-secretaria de su actividad. Tenía alguien que ledaba directrices y a eso ella, no estaba acostumbrada. 
Ante esto se muda a Cuernava, México, para vivir con un grupo de amigos y algunos jóvenes aristócratas. Cuando 
muere el marido de su hija, esta la cuida durante tres meses, hasta que Tamara murió mientras dormía. Sus cenizas fueron 
esparcidas sobre el volcán Popocatepetl, en México.  
Vivió lo suficiente para que en vida, pudiese ver un reconocimiento a su trabajo, a pesar de haber desaparecido de la 
esfera pública durante mucho tiempo.Incluso se hizo una obra de teatro basada en su vida.  
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Actualmente su obra se encuentra en los museos de arte moderno más prestigiosos del mundo. 
Tal vez la pintora más famosa del período art deco y desde luego la única retratista importante de este estilo. Su estilo 
singular se desarrolló rápidamente dentro de las influencias del cubismo, representando el lado más frío aunque sensual 
del movimiento. La técnica de Lempicka era novedosa, limpia, precisa y elegante. . Utilizaba elementos formales y 
narrativos en sus retratos y desnudos para producir efectos poderosos de deseo y seducción. CONCLUSIÓN: 
Tamara de Lempicka, parece no encajar con el perfil de artista establecido, con esas ideas que no condicionan y que 
establecemos como ciertas sin pararnos a pensar si lo son o no.  
Tuvo una vida holgada, en la que hizo lo que le apeteció, fuera de convencionalismos y prejuicios. Lo pudo hacer 
porque su personalidad y carácter, así como su independencia económica así si lo permitieron. Según críticos y biógrafos, 
fue una mujer independiente, que pudo tomar sus propias decisiones y no estuvo nunca condicionada por ninguna figura 
masculina. 
Si bien ha pasado a la historia como una retratista excepcional dentro del Art Deco, del que además fue una de sus 
máximos representantes, retratando a grandes personalidades de la realeza y la aristocracia a los cuales tenía acceso dada 
su procedencia, su inclusión en este trabajo se debe a que en sus obras presentó una nueva iconografía de la imagen de la 
mujer, un nuevo concepto, por medio del cual se muestra el cuerpo de la esta como parte de su identidad; no se oculta 
por vergüenza, sino por sensualidad; no se la muestra como objeto de deseo, sino como ente que tiene sus propias 
particularidades. Muestra a una mujer orgullosa de ser mujer, en la que se potencia aquellos aspectos que son propios de 
estas, sin recaer en la provocación u otras prerrogativas negativas. Busca dignificar la mujer a través de la imagen de la 
propia mujer. 
Además es una de los primeros artistas, en tratar abiertamente y sin tapujos la bisexualidad u homosexualidad 
femenina, mostrándola de modo natural, sin cuestionar la posible negatividad o rechazo social que pueda suscitar la 
cuestión. 
FRIEDA KAHLO, 1907-1554 
Nace en Coyoacán, por ese entonces una zona suburbial de la actual Ciudad de México. Si bien su padre era de origen 
alemán, su madre provenía de un mestizaje, con una raíz indígena que Frida explotará en el futuro, pues siempre valoró 
mucho sus raíces indígenas. 
La salud de Frida siempre fue complicada. Cuando tenía seis años contrajo poliomielitis, hecho que le supondría dolores 
para el resto de su vida.Durante nueve meses estuvo en cama, en los cuales su pierna derecha no se desarrolló bien, 
quedando muy delgada y su pie derecho se atrofió. Recibió ejercicios de fisioterapia, pero no consiguió mucha mejoría. 
Cuando entró en el instituto quería estudiar ciencias naturales y llegara ser doctora. Por ese entonces estaba unida a 
Alejandro, un estudiante de derecho y periodista que era el líder del grupo de amigos llamado Los Cachuchas, que 
compartían las ideas socialistas-nacionalistas delMinistro de Educación Pública, José Vasconcelos,. En esos momentos no 
tenía intención alguna de dedicarse al arte, pero comenzó a pintar principalmente autorretratos y retratos de su familia y 
de algunos amigos. Algunas de esas primeras obras fueron destruidas por la propia Frida y de otras que sobrevivieron no 
se sabe el paradero. Un amigo del padre contrató a Frida como aprendiz con sueldo para copiar grabados de Anders Zorn, 
un impresor sueco y le enseño a dibujar ya que estaba impresionado con su talento. 
Cuando regresa en el autobús del instituto, ya en 1925, sufren un accidente en el que el autobús fue embestido 
lateralmente por un tranvía y varias personas murieron. Frida quedó tan mal, que se pensaba que iba a morir. Después de 
pasar un mes en el hospital, fue enviada a casa y tuvo que guardar cama durante tres meses. Después de lo que parecía 
una recuperación completa, Frida empezó a sufrir dolores en la columna vertebral y en el pie derecho, y se sentía siempre 
cansada y enferma. Hubo de ingresar nuevamente al hospital, pues tenía varias vertebras desplazadas. Durante los 
siguientes nueve meses, Frida guardó cama y tuvo que llevar corsés de escayola. Sus padres hicieron construir un caballete 
especial que se apoyaba en la cama y aguantaba los lienzos en los que Frida pintaba. También hicieron instalar un espejo 
bajo el dosel de su cama, el cual permitió a Frida el verse y convertirse en modelo para sus cuadros. Al verse tan limitada, 
comienza a pintar en serio. 
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Cuando se encontraba ya bastante recuperada del accidente, se incorpora a un grupo de artistas emergente que se 
basaba en las raíces y el folklore de la cultura mexicana, estos querían dejar atrás modelos europeos y crear un nuevo 
estilo independiente de arte. 
Frida conocía a Diego Rivera anteriormente por un mural que este pinto en su instituto. Pero ahora estaba trabajando 
en otro muralen el Ministerio de Educación Pública. Sentía admiración tanto por él como por lo que hacía y fue a pedirle 
consejo sobre lo que ella hacía. Rivera estaba muy impresionado y la animó a continuar con su trabajo. También se fijo en 
la mujer, así se convirtió en un frecuente huésped en la casa de Kahlo. 
La complicidad comenzó a existir y Frida se unió al PartidoComunista Mexicano, puesto que Diego era miembro. En el 
futuro sería expulsado por sus opiniones contra el estalinismo y Frida se marcharía también. En 1929 se casan.Ella tenía 22 
años y el 42. La madre de Frida no aprobaba esta unión; dijo que Diego era demasiado viejo, demasiado gordo y todavía 
peor, un comunista y un ateo. El padre veía en él un respaldo económico, apropiado para la difícil salud de Frida. 
Las secuelas del accidente reaparecen cuando se queda embarazada y tiene que sufrir un aborto. A la misma vez le 
dicen que no puede tener hijos. Tras esto se marchan cuatro años a EEUU. 
En 1932se quedó embarazada de nuevo.Frida no estaba convencidapero se decidió a continuar con el embarazo en 
lugar de abortar, aunque Diego no estaba interesado en tener hijos. Sufrió un aborto espontáneo y perdió el bebe que 
tanto deseaba. Fue una experiencia muy traumática para ella y pasó los siguientes trece días en el hospital. 
Regresan a México, después que Rivera fue despedido por pintar la cara de Lenin en uno de los trabajadores dibujados 
en su mural. Frida llevaba un tiempo con ganas de regresar.En 1934 Frida se quedó embarazada de nuevo y experimentó 
muchas complicaciones. Como en el pasado, el embarazo tuvo que ser abortado, enviándola de vuelta al hospital. El 
mismo año sufrió la primera operación en el pie derecho y tuvieron que amputarle cuatro dedos de los pies que 
teníangangrena. 
Comenzaron los problemas serios en la pareja, pues aparte de las numerosas infidelidades de su marido, este estaba 
manteniendo una relación sentimental con la hermana más joven de Frida, Cristina. Se marchó de la casa y con el escultor 
americano Isamu Noguchi, mantuvo una breve relación amorosa. Se volvieron a reconciliar, pero Rivera no cejó en sus 
infidelidades y Frida empezó a tener sus propias aventuras amorosas, no sólo con hombres, sino también con mujeres. 
Trotsky fue expulsado de Rusia y Noruega. Llegó junto con su esposa a México.Frida los fue a recibir y se convirtieron en 
residentes de la "Casa Azul" en Coyoacán. Kahlo y Trotsky mantuvieron un breve romance secreto. 
Otro huésped importante fue André Breton y su esposa, Jacqueline Lamba. Breton también simpatizaba con las ideas 
políticas de Trotsky y había viajado a México para conocerle. Cuando Breton vió las pinturas de Frida quedó muy 
impresionado, organizando una exposición de las obras de esta en París, en 1939. 
Cuando descubre que sus cuadros le gustan a la gente, se queda muy sorprendida, pues nunca pintó para buscar 
carrera, sino por satisfacción personal.Fue entonces cuando Frida se dió cuenta de que sus cuadros eran el pasaporte para 
independizarse financieramente de Diego. 
Su autorretrato, El Marco, se convirtió en la primera obra de un artista mexicano del siglo XX adquirida por el Museo 
del Louvre. 
En 1939 Diego y Frida solicitaron el divorcio. Fue él el que insistió en el divorcio, y la separación afectó emocionalmente 
mucho a Frida, dándose a la bebida. 
Coincidiendo en San Francisco ambos, ella por problemas de salud, él por trabajo, se reconcilian y Diego le pidió a Frida 
que se casara de nuevo con él. Ella aceptó inmediatamente. Esto se tradujo en sus cuadros, eran más relajados y 
tranquilos.Estaba siendo reconocida en México, alcanzando gran fama después de la Exposición Internacional del 
Surrealismo en México. 
Fue elegida miembro del Seminario de Cultura Mexicana, para promover la cultura mexicana. Fue nombrada profesora 
de la escuela La Esmeralda, insistiéndoles a los alumnos a que buscaran modelos e inspiración en la vida diaria de la 
cultura mexicana, así como en el folklore del país y a no seguir los modelos Europeos tradicionales. 
En 1948 se unió de nuevo al Partido Comunista debido a su fe en la Revolución y mejoras sociales.Su salud estaba 
empeorando. Sufrió más operaciones en la espalda.Después de una de sus cirugías, se desarrolló una infección la cual 
conllevó más operaciones. En ese año sufrió siete operaciones. Su relación con Diego era lejana.En 1951sus cuadros ya no 
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tenían la precisión técnica y detalle que tenían en el pasado, debido a que los analgésicos estaban afectando seriamente 
su coordinación. En 1953 tuvieron que amputársela por debajo de la rodilla. Pasaba de una alegría inmensa a pensar en 
suicidarse. 
Enferma con una neumonía, falleció en 1954, con 47 años. 
CONCLUSIÓN:  
Cuando le pedimos a alguien que nos diga algún nombre de pintora o escultora, dice su nombre casi exclusivamente. 
Sus obras hablan constantemente de aspectos relacionados con las mujeres como la fecundidad, el aborto, los partos, la 
sexualidad femenina. 
También ha contribuido a su fama factores como que fuese una acérrima defensora de los derechos y cultura mejicana 
y de sus indígenas, así como también la lucha constante que tuvo toda su vida contra su cuerpo y que no le impidió sin 
embargo, crear una obra con identidad propia, cuya base conceptual se basa en sus propias enfermedades y el reflejo de 
sí misma. Con su trabajo consiguió que se la considere como una de las precursoras del movimiento plástico femenino 
contemporáneo. 
Su mayor reconocimiento lo encontramos en los años setenta con el movimiento feminista, dado que estas artistas 
recuperan sulenguaje plástico, pues ven en él la síntesis de diversos elementos iconográficos femeninos y feministas. En el 
mismo sentido, también es referente para el movimiento chicano y para la cultura gay y lésbica 
LEONORA CARRINGTON, 1917-2011 
Leonora Carrington, la pintora, escultora, escritora, grabadora y diseñadora de joyas. Nació en Chorley, Lancashire, en 
el noroeste de Inglaterra. Su padre de origen inglés y su madre de origen irlandés, impusieron rígidas normas a su hija, la 
única de cinco hermanos. Desde muy pequeña se enfrentó a la existencia de dos mundos que incidirían en su vida para 
siempre. Por un lado, su mundo familiar, patriarcal, tremendamente rígido y lleno de convenciones y por otro, el mundo 
fantasioso e irreal generado en su interior a raíz de sus lecturas fantásticas y de los relatos celtas que desde niña le 
contarían su madre, su abuela y su cuidadora de origen irlandés.Como si fuese el intento de mezclar agua y aceite, se 
obtenían las respuestas de Leonora hacia la autoridad, ya fuese paterna, educativa o de cualquier tipo. Era de una familia 
acomodada, en la que su padre un industrial textil, podría ofrecerle buenas oportunidades, entre las que se encontraban 
los diversos colegios a los que acudió y de los que fue expulsada por rebelde, aunque no era mala estudiante.Cuando 
cumplió los 19 años decide escaparse, al no contar con el visto bueno paterno, marchándose a Londres para ingresar en la 
prestigiosa academia de arte londinense de Amédée Ozefant. Allí conocerá la obra de Max Ernts. 
Cuando conoce a Max Ernts, este le dobla la edad, teniendo este cuarenta y siete años y estando casado. Todo esto no 
es impedimento para que se enamoren el uno del otro y huyan a Francia, donde se relaciona con las amistades artísticas 
de Max como Marcel Duchamp y André Breton.En esta época Max Ernst, junto con otros surrealistas, forma parte del 
grupo "Kunsler Bund", un grupo formado por intelectuales que se oponen al avance fascista que se está extendiendo por 
Europa. 
Sus padres jamás aceptaron esta relación, dada la diferencia de edad, el estado civil de Max y que ella había huido de 
casa.Ernst fue declarado enemigo del régimen de Vichy en septiembre de 1939, cuando estalla la Segunda Guerra 
Mundial. Es detenido en dos ocasiones siendo internado la segunda vez en el campo de concentración de Les Milles. Esto 
fue para Leonora Carrington un duro golpe que la desestabilizó psicológicamente, pasándole factura física y mentalmente. 
Ante la inminente invasión de los nazis, huye a España, donde por mediación de su padre ingresa en un hospital 
psiquiátrico de Santander. Esta experiencia se reflejó el resto de su vida tanto en lo personal como en lo profesional. Ella 
guardaría el recuerdo de España como si de una prisión se tratase. No estuvo mucho tiempo, pues se escapa de la 
institución y llega a Lisboa, ciudad donde sus padres la localizan y la quieren enviar en un barco a otro psiquiátrico en 
Sudáfrica. Con la excusa de ir al baño antes que saliese el barco, consigue escapar de nuevo. Consigue llegar a la embajada 
de México donde el diplomático y escritor mexicano Renato Leduc, al que había conocido en Paris a través de Picasso, se 
casa con ella mediante un acuerdo amistoso, ayudándola a escapar de Europa, primero a New York y después a México. A 
partir de este momento no volvería a tener contacto con sus padres nunca más. 
En México comienza la segunda etapa de su vida, dedicándose con entusiasmo a la escritura, la pintura y la escultura, 
actividades que no abandonará hasta su muerte a los 94 años. 
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El matrimonio no dura más de dos años sin romperse. Pasado otros dos años se volvió a casar con el fotógrafo Emericko 
Weisz, el compañero de Robert Capa, con quien tendrá dos hijos, restableciendo amistades con antiguos amigos artistas. 
Tras una vida de huidas, durante sus últimos años, vivía prácticamente recluida, hasta tal punto que cada vez que le 
hacían un homenaje la mataban, no quería relacionarse con personas a las que no conocía. 
Nunca quiso identificarse ni encuadrarse dentro de lo que se llamó el movimiento surrealista femenino y al que 
pertenecieron pintoras de la talla de Leonor Fini, Dorothea Tanning, Remedios Varo o Maruja Mallo entre otras. 
Uno de sus cuadros más conocido ha sido siempre "Autorretrato en el albergue del Caballo del Alba", marcado por la 
influencia que en ese periodo tuvo sobre su pintura la relación con Max Ernst. Se autorretrata en una habitacióncasi 
desnuda, sentada en una elegante silla, vestida con una especie de pantalones de montar y con un brazo extendido como 
sujetando las riendas de un caballo imaginario que la transporta al galope haciendo que su pelo ondee al viento. A través 
de una ventana por la que entran las primeras luces de la mañana, se divisa a lo lejos a un caballo galopando por un prado. 
Un balancín con forma de caballo, colgado o anclado a la pared, y lo que parece ser una hiena hembra dotada de unos ojos 
y una mirada casi humana, completan la escena. Ella siempre sintió admiración por los caballos, comentando en más de 
una ocasión que de pequeña siempre quiso ser un caballo. Sus caballos blancos aparecen en decenas de sus cuadros. Por 
todo ello, se ha dicho que en este cuadro se representa el despertar, el amanecer vital y sexual de Leonora. Por un lado 
está el pasado, representado en ese caballo inmóvil, anclado a la pared. Por otro, el futuro, la vida y la libertad serían el 
caballo que galopa libre en la lejanía. El presente es esa habitación, esa silla, ese momento. Con respecto a la hiena 
hembra, se sabe que este animal posee un clítoris hipertrofiado que se llega a confundir con un pene. Se presupone que 
nos estaría planteando aquí una alegoría de la sexualidad. En sus cuadros los no encontramos los "sidhe", que son 
misteriosos personajes en la mitología celta que habitan las colinas de las hadas, los caballos blancos, extraños pájaros, los 
duendes y todos los misteriosos personajes oníricos de los cuentos que ella leyó y de las historias que su nana irlandesa le 
contó cuando era niña. CONCLUSIÓN: 
Pocas mujeres representan con tanta vitalidad y trascendencia, la lucha por oponerse a un camino marcado por otros 
que te predisponen para el resto de tú vida. 
Se pasó la mayor parte de su vida huyendo, haciéndolo por haber nacido mujer y no querer aceptar lo que se esperaba 
para ella. Por ello hubo de enfrentarse a esa sociedad, que representaban sus padres y más concretamente su padre, que 
determina en base a unas prerrogativas establecidas lo que unas personas u otras en base a su sexo deben hacer, como 
actuar, como comportarse, lo que pueden dar o recibir, como vivir según unos estereotipos sin que te permitas el lujo de 
cuestionarlo. Si lo haces, si te planteas el vivir otra vida diferente a la que otro u otros terceros quieren que hagas, 
terminas como Leonora, huyendo por muchos países, escondiéndote, ingresada en manicomios,… 
Los sueños y la fuerza en la búsqueda de uno mismo, condiciona como en el caso de esta artista que reacciones ante lo 
establecido, que esto te haga daño y que aún te queden voluntad y energía para crear una obra única, que si bien se ha 
querido clasificar como surrealista, identificación que ella siempre rechazó, tenga la impronta de una creación personal y 
única, fuera de similitudes y comparaciones con otras, en las que la principal característica es la exploración de ella misma, 
gracias a lo que vive, vivió, siente y sintió.  
FAITH RINGGOLD, 1930 
Nace en 1930, en Harlem, Nueva York. De procedencia afroamericana, podríamos considerarla una artista polifacética, 
no solo en el terreno de las artes plásticas, pues también escribe, y muy bien. 
Realmente todo comenzó cuando a losdos años le diagnosticaron asma, lo que le hizo comenzar mal en la escuela, 
hecho que determinaría su futuro y lo que hace ahora y porque lo hace. Ella considera que haberse mantenido lejos del 
colegio a causa del asma había sido algo positivo en su desarrollo como persona, ya que desde esta perspectiva no fue 
adoctrinada por el sistema, considerando que este condiciona la forma de ser y pensar de las personas que lo integren, 
aunque reconoce que no puede ser de otra manera. Perdió todo lo que era las etapas de preescolar y el primer grado. 
Logrando comenzar ir al colegio en segundo. Aun así todos los años solía faltar varias semanas debido al asma, lo que no le 
importaba mucho. 
Fue la madre la que tomó medidas para que no perdiese el ritmo de las clases que se estaba perdiendo en el colegio. Se 
puso a estudiar con ella, ofreciéndole una educación personalizada y cuando no estudiaban, se dedicaban a indagar en 
todos aquellos eventos culturales que se desarrollaban en el Harlem de los años treinta, disfrutando de todos los grandes 
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espectáculos del momento. Algunos le marcaron mucho, como los de Duke Ellington, Billie Holliday, Billy Eckstine, pues 
eran personas que ella consederaba que eran muy creativas. Además eran personas que podías encontrártelas por la calle, 
eran artistas que hacían de sus cuerpos obras de arte. La predisposición que estos personajes tenían para entregarse a su 
público y a sus espectadores  la inspiraban profundamente. A través de esto comprendió el aspecto comunicativo de ser 
artista. 
En este periodo nunca se sintió obligada de cumplir con determinados roles como otros niños o como vestir como como 
ellos. Nunca se pareció a esto y encima en su casa, nunca le exigieron nada parecido. De esta manera ocurrió algo muy 
importante, hacía de manera natural cosas que para otros eran un poco extrañas. 
Algo que terminaría de configurar sus vivencias infantiles para el futuro, fue que su madre era diseñadora de modas. 
Ella la consideraba una artista, si bien su madre nunca se consideró así. Siempre ha reconocido la enorme labor y ayuda 
que le dió su madre, aunque no quería que su hija se dedicase a las artes pláticas. 
Cuando comenzó por fin a ir al colegio a tiempo de forma continua, encontró la emoción y el estímulo necesario en las 
clases de arte, en estos ejercicios encontró una experiencia tremendamente positiva, ya que encontró un camino para dar 
salida a un mundo que para otros era diferente y chocante. 
Nunca se sintió reprimida en lo que pensaba o hacía. Le encantó explorar su creatividad desde una edad muy temprana, 
y consiguió mantener esa chispa durante la edad adulta. Descubrió que realmente quería ser artista cuando comenzó a 
estudiar arte en la universidad, en 1948. No tenía claro la manera de conseguirlo, pero pensó que uno de los caminos 
podía ser el realizar fotografías. 
Posteriormente, después de licenciarse trabajo en la red de escuelas públicas de Nueva York. Actualmente es profesora 
de la Universidad de California. 
Sus primeros trabajo serios los encontramos en la década de 1960, en las cuales mediante composiciones planas y 
figurativas que se centraron en los conflictos raciales que sucedían sobre todo en los suburbios y en los disturbios que 
buscaban una igualdad real entre razas, pero haciéndolo desde una perspectiva que ofrecía una visión femenina desde el 
Movimiento por los Derechos Civiles, siendo una dinámica activista en esos años. Luego, en la década de 1970 enfoca su 
trabajo hacia la representación de figuras escultóricas que representaban historias de esclavos que ella inventaba. En esta 
época se muestra muy activa, participando en varias organizaciones antirracistas feministas. Junto con otro artista Poppy 
Johnson y un crítico de arte Lucy Lippard, fundan el Comité de Arte de Mujeres Ad Hoc.También participa en la fundación 
del grupo Mujeres Artistas en la Revolución (WAR), igualmente participa en la creación de Estudiantes y Artistas de Arte 
Negro de Liberación (WSABAL). Posteriormente durante 1974, fue miembra fundadora de la Organización Nacional 
Feminista Negro y colabora en la fundación del Movimiento de Arte Negro. 
Ya en la década de 1980 da su gran salto hacia los acolchados, siendo sus trabajos más conocidos dentro de las artes 
pláticas. Se trata de edredones pintados en los que cuenta historias creando un vínculo entre el arte y la artesanía, esta 
última actividad reivindicada por las feministas de esta época. Utiliza la combinación de pintura y el trabajo de telas, para 
contar narraciones, normalmente basadas en cuestiones feministas o raciales. 
Ha expuesto en los principales museos de todo el mundo y su obra forma parte de las colecciones permanentes del 
Museo Guggenheim, del Metropolitan Museum of Art y del Museo de Arte Moderno de Nueva York. Además, es una 
laureada escritora, recibiendo el Caldecott Honor por su primer libro, Tar Beach. También ha compuesto y grabado 
canciones.. 
CONCLUSIÓN: 
Faith Ringgold es una persona que se ha hecho a sí misma, con una capacidad de superación e inteligencia poco 
comunes. Convirtió una debilidad en una fortaleza sobre la que cimentar su vida. De una enfermedad y las consecuencias 
que eso conlleva, obtiene conclusiones como que fueron un hecho positivo que le ha permitido ver las cosas de una 
manera que otra personas no tienen, o más bien, lo que se le ha negado a otros al predeterminar parte de sus conductas, 
sus caracteres o sus personalidades. Ha sabido ver aquello que le faltó como una oportunidad para sacarle partido y 
orientar su vida en un camino que le ha determinado desarrollar su vida de acuerdo a unas expectativas y unos objetivos. 
Dentro del mundo del arte, representa a esos grupos de aristas que reivindicaban una igualdad no solo racial sino 
también de género. Siempre a favor de la lucha de los negros u otras minorías raciales por lograr una igualdad social, no 
ha dejado nunca de luchar en paralelo por una igualdad social de los hombres y las mujeres. Toda su variada obra se 
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orienta en este sentido. Una activista muy activa durante toda su vida, que ha participado en infinidad de movimientos 
que buscan una sociedad más justa e igualitaria. Mujer y negra, configura aquel eslabón social que para algunos se sitúa 
en la parte más baja de la sociedad, por ser considerada inferior. Esta mujer es un claro ejemplo de que estereotipos, 
roles, ideas preconcebidas, etc., que la sociedad se empeñan en mantener y justificar, resultan ser vergonzosamente 
falsos e inútiles, una manera de no permitir que unos grupos de personas beneficien a los demás. 
Conceptualmente, su obra más conocida se basa en contar historias con bordados en tela. Con ello reivindica esa labor 
artesanal, históricamente considerada propia de las mujeres, para elevarla a la categoría de arte y con ello, muestra 
aquello que se considera inferior por ser realizado por mujeres como algo exclusivo y diferenciador que solo saben realizar 
ellas, convirtiéndolo en una superioridad frente al hombre. 
JUDY CHICAGO, 1936 
Nace en 1936 en Chicago, Estados Unidos. Se graduó en 1964 con un máster en arte por la Universidad de California, 
Los Ángeles, recientemente ha sido galardonada con títulos honoríficos como el de Doctora Honoris Causa en Bellas Artes 
por la Universidad de Duke, Durham. Como ella misma reconoce, la herencia ideológica de su padre ha tenido gran 
influencia en su vida. Un rabino de izquierdas, militante del Partido Comunista de EEUU, muy concienciado acerca de los 
derechos de la mujer y de los trabajadores. Esto le traería muchos problemas durante la época del macartismo, entre los 
años cuarenta y cincuenta, no solo a él sino también a su familia. De aquí viene su vena reivindicadora e inconformista. 
Es especialmente conocida porque se la considera la primeraartista feminista y la primera en usar el término de “Arte 
Feminista”.  
Su principal característica en el plano artístico es su capacidad para ser multifacética, siendo capaz de agitar conciencias 
tanto con un cuadro como con una fotografía o una performance. No da rodeos y va directamente a lo que quiere 
mostrar, sin el menor escrúpulo. 
        
       Se nos muestra una persona que con su obra es capaz de romper los estereotipos sociales de la mujer tradicional a 
favor de una mujer más fuerte e independiente y ante todo, igual al hombre, si bien pretende potenciar muchas de las 
diferencias entre hombres y mujeres, pero no con un sentido discriminatorio, sino de exaltación de los valores femeninos, 
en un intento de solicitud de identidad.En sus trabajos se plantea los mismos cimientos sociales, no sólo la relación de 
dominación patriarcal presente a lo largo de la historia, sino busca cuestionarse valores y reflexionar sobre la sexualidad, 
el cuerpo, etc., temas estos que se han etiquetado como específicamente feministas, así como colores clasificados en el 
mismo sentido, como el fucsia o el turquesa. 
En sus primeros trabajos de la década de 1960 y principios de 1970 ya tenía reminiscencias del Minimalismo, de la 
abstracción y del primer feminismo, en la medida en que utilizaba elementos que con el tiempo serían básicos en sus 
creaciones. 
De este periodo surge dos de sus más conocidas obras. 
La primera se trata de una litografía, realizada en 1971 y titulada Bandera Roja, en la cual se muestra un tampón 
ensangrentado surgiendo de su sexo. Esta imagen se interpretó como símbolo de la revolución sexual y tuvo una enorme 
repercusión, convirtiéndose en su momento en un gran escándalo. 
Posteriormente, ya en 1974, realiza un proyecto que se convertiría en estandarte en su trabajo, bajo el título La Cena, 
crea una instalación formada por un triángulo equilátero de tres mesas. Este trabajo lo realiza durante cinco años, 
interviniendo en él varios voluntarios. En ella trata una reinterpretación de la Última Cena con trasfondo feminista. Con 
esta forma busca una equidad entre todos y las representaciones antiguas de la vulva femenina.  
La mesa está reservada para treinta y nueve mujeres, escogidas entre artistas, diosas, activistas y mártires, cada sitio 
con su nombre. Se apoya en una base de azulejos pulidos en los que se escriben, con letras doradas, otros 999 nombres de 
mujeres. El que en cada lado estén 13 personas obedece a, por un lado el número de personas presentes en la Última 
Cena y por otro, al  número que en la Edad Media se consideraba que formaban parte de las comunidades de brujas. 
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En 1978, funda la organización “A través de la Flor”, en la cual se pretende fomentar y apoyar el arte feminista sin 
ánimo de lucro. La organización busca educar al público acerca de la importancia del arte y la forma en que se puede 
utilizar como una herramienta para destacar los logros de las mujeres. 
Trascendental resultó ser para ella cuando se decidió a cambiar de nombre. Originalmente se llamaba Judy Gerowitz. 
Observa como su apellido está conectado conapellidos masculinos tanto por herencia paterna como de sus consiguientes 
maridos. En busca de su propia identidad rompe con esto, cambiándose el nombre a Judy Chicago, el cual provenía del 
mote que le dió el galerista  Rolf Nelson por su fuerte personalidad y acento de Chicago. Como celebración, posó para la 
invitación de una exposición vestida como un boxeador y con una sudadera con su nuevo apellido. Se trata de un deporte 
tradicionalmente masculino, con lo cual se mostraba capaz de luchar en igualdad de condiciones. 
CONCLUSIÓN: 
Quizás una de las artistas feministas más radicales de los 60, pionera en este sentido, no busca tanto una estética en su 
obra como un impacto visual, apoyado por la imágenes que contiene cada trabajo. 
No es una artista unidireccional, pues una de sus fortalezas se encuentra en la enorme capacidad de utilizar técnicas o 
materiales para transmitir un mensaje. 
Pertenece a ese grupo de artistas feministas que se decantaron por búsqueda de temáticas en aquellos temas o 
aspectos propios de las mujeres, como reivindicación de su identidad, de lo que las hacía únicas. De esta manera indaga en 
la sexualidad femenina, en sus órganos sexuales, en la maternidad, etc. 
Ella más que ninguna otra a contribuido a lo que muchos críticos consideran un movimiento independiente al 
“Movimiento Feminista”, pues posee características propias y exclusivas que así lo definen. 
ANA MENDIETA, 1948-1985 
De ascendencia cubanoamericana, nació en 1948 en Cuba. Murió cuando tenía 36 años en extrañas circunstancias 
cuando cayó desde piso 34 de su apartamento en Nueva York después de una discusión con su marido y artista Carl André, 
siendo este el único testigo yteniendoarañazos frescos en la zona de la nariz y de la frente. Sus declaraciones a la policía 
contradijeron las que él mismo había dado a la operadora cuando llamó a urgencias. Después de tres años y tres juicios, 
fue declarado inocente. 
Su padre Ignacio Mendieta aristócrata de ascendencia europea que apoyó a Fidel Castro, vió amenazada a su familia, 
cuando este calificara a su revolución de socialista y los católicos se vieron en peligro. Además fue condenado a veinte 
años por haberse aliado con la CIA en de Bahía Cochinos. Por ello, Mendieta y su hermana abandonan Cuba en 1961 con 
dirección a Estados Unidos, junto a otros niños cubanos como parte de lo que se llamó la Operación Peter Pan. 
Terminaron en a Iowa donde vivieron en orfanatos, correccionales para jóvenes y casas de adopción. Fue entonces 
cuando empezó a darse cuenta de que era tratada de manera diferente, topándose de frente con el término “persona de 
color”. Pasó de vivir muy bien en Cuba aaprender a vivir de la caridad. Fueron llamadas “negras”, “putas” y les llegaban 
anónimos que decían “vuelve a Cuba”. Estas experiencias hicieron que Ana Mendieta siempre se calificara a sí misma 
como una artista y mujer de color, o como una artista no blanca. Fue tan brusco el cambio que jamás cambió esta 
percepción. 
Sim embargo allí conoció a uno de sus profesores, Hans Breder, con quien pudo viajar y descubrir México, llegando a 
decir de este país que era su tercera patria. Lugar donde se sentía con la libertad que no tenía en Cuba y la igualdad racial 
que no poseía en Estados Unidos. Podía moverse por todas partes, hablar en español y sus habitantes eran de su estatura 
y color de piel. Buena parte de su obra la realizó en ese lugar, en especial sus “Siluetas”. En esta serie, Mendieta utilizó una 
silueta como representación de la presencia de su cuerpo ausente la mayoría de las veces. En estas obras, está presente el 
deseo constante de representar fuerza eterna femenina omnipresente en la naturaleza y una necesidad de regresar al 
útero materno. Mendieta se convierte en ese grupo de mujeres que exponencian esa idea ancestral que vincula a la mujer 
con la naturaleza, por “poseer una sensibilidad para ello”. Le da la vuelta a ese concepto y lo hace exclusivo de las 
mujeres. Un don al que solo pueden acceder las mujeres por el hecho de serlo. 
Después de licenciarse en Pintura y estar ya interesada en las últimas tendencias de Multimedia, busca nuevas formas 
de representación con un enfoque feminista, de provocación y preocupación por la mujer, la violencia y la defensa de 
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nuevas estructuras sociales. Este sello de mujer y la necesidad de Mendieta de expresarse y defender a quienes ocupan los 
márgenes de la sociedad son característicos de sus obras hasta el momento de su fallecimiento. 
Sus experiencias y formas de vida, tanto las que se encontró como las pocas que pudo escoger en su vida, determinaron 
que se sintiera con una identidad fragmenta, propia de alguien que no pertenece a ningún lugar. En su obra se presenta 
como un instrumento de negociación entre una cultura perdida. Esta identidad fragmentada es un punto clave para 
entender la obra de Mendieta. Tenía la idea del exilio como parte de sí misma, esta idea se instaló en lo más profundo de 
su ser y jamás lo abandonaría.  
Ella busca crearse a sí misma, encontrar una ubicuidad a través de lo que hace. Se renueva en cada performance, 
teniendo una marca de mujer que es lo que unifica a toda su producción. 
Trabaja con el concepto del cuerpo de la mujer. Al principio con sus performances, en los que aparece el cuerpo de 
Mendieta desnudo deformado a través de un cristal, a veces llena de sangre después de haber sido supuestamente 
violada, hasta el cuerpo que intenta el travestismo al colocar pelo de la barba de un amigo en su cara. En Iowa realizó un 
performance titulado Feathers on a Woman en 1972, en el que llenó a una mujer el cuerpo entero de plumas y lo único 
que dejó sin cubrir fue su sexo, para que se supiera que esta nueva criatura era de sexo femenino. Toda su obra tiene una 
marca y una fuerte conciencia de género y esto hace sentir a Mendieta una unión con el resto de las mujeres de la tierra y 
con las divinidades femeninas taínas que le inspiran y le dan fuerza, las diosas de la creación. 
En otras obras como la serie “Esculturas Rupestres”, realizadas en México, busca indagar en la brecha que la mujer 
tiene de nacimiento, la división que la convierte en un ser poderoso dador de vida. Son figuras en las que el sexo está muy 
marcado y excavado. Entre las diferentes imágenes que nos encontramos esta Guanaroca, que es la primera diosa, la más 
poderosa, la primera mujer que existió según una cultura indígena de la zona. En las fotos que hay de este proyecto, desde 
fuera de la Cueva del Águilahk, la escultura que se puede ver es la de Guanaroca. Pretende que el sello y la marca de 
mujer sea patente para quien se acerque a la cueva. 
CONCLUSIÓN: 
La muerte temprana de esta mujer, deja muchos interrogantes sobre las posibles aportaciones de su trabajo, puesto 
todo se paró en el momento más ascendente de su carrera, justo cuando se la veía como uno de los principales referentes 
artísticos internacionales. 
Los planeamientos de su obra surgen de esa identificación que se ha hecho siempre de que la mujer se identifica más 
con la naturaleza, por ser más sensible y estar vinculada con la creación, con la maternidad. Ambos términos, sensibilidad 
y maternidad, se han presentado como valores débiles de los seres humanos al relacionarse directamente con la mujer. 
No deja de ser curioso que aquello que no puede ser alcanzado por unos se muestre como debilidad, cuando es justo lo 
contrario. Ana Mendieta al igual que una rama del arte feminista, juegan con esta ambigüedad. Muestran las debilidades 
como parte de sus fortalezas. Presentan esas supuestas carencias de las mujeres, como estandarte de sus fortalezas, como 
símbolo de unos vínculos inalcanzables por los hombres por el hecho de serlo. 
Para estas artistas, son las mujeres (entiéndase todo el sexo femenino, incluso los animales), las que poseen los 
vínculos necesarios para mantener un equilibrio entre la naturaleza y el resto de los seres vivos, especialmente la especie 
humana. Se nos presentan como piezas insustituibles e indispensables para encontrarnos a nosotros mismos y regenerar 
los vínculos de los seres vivos. Todo gira y no se cae, porque existen las mujeres que con sus dotes únicos mantienen 
unidos todos los hilos. 
CECILY BROWN, 1969 
Nacida en Londres en 1969, hija de David Sylvester un crítico de arte británico, defensor de la obra de Lucien Freud y 
Francis Bacon, algo de cuyas formas de pintar están en la base de los trabajos de Brown. Su madre es la escritora de 
novelas cortas Shena Mackay. Cecily presenta un gran conocimiento de la historia del arte, articulando y mostrando todo 
un conjunto de elementos simbólicos de estos conocimientos en sus obras. No esconde sus influencias de otros artistas 
como Francisco de Goya, Nicolás Poussin, Willem de Kooning y Joan Mitchell, a los que no llega en ningún caso a imitar o 
interpretar. Todo esto lo combina con su punto de vista de las mujeres. 
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Cecily se tituló en la universidad de Surrey Institute of Art & Design en la carrera de Arte y Diseño, tomó clases de 
dibujo y grabado en el Colegio Morley de Londres de 1987 a 1989, una especialidad en Finas Artes en la Slade School of Art 
del año 1989 a 1993. Es en la actualidad la pintora viva más cotizada. 
En sus obras mezcla una combinación de figuración y abstracción, en las que el expresionismo abstracto encuentra su 
lugar a través de Kooning. Para algunos autores sus cuadros recuerdan las películas clásicas de Hollywood, por su estética 
y contenido.Es una de las más conocidas representantes de la generación de artistas británicos a la que agruparon bajo la 
etiqueta de YBA (Young British Artists), con gente como Tracey Emin o Damien Hirst 
La temática de la sexualidad y la atracción son temas muy recurrentes en su trabajo, donde las relaciones entre hombre 
y mujer se encuentran en igualdad de condiciones, siendo el hecho en sí mismo, de las relaciones entre ambos sexos el 
origen del diálogo que se establece en el cuadro. 
El juego ambiguo entre figuración y abstracción crea tensiones que se reflejan en diferentes puntos de interés que lo 
que hacen, es focalizar más la atención en la temática que en la pintura. 
Está condicionada por el expresionismo abstracto, pero sin dejar de lado la figuración más o menos clara, si bien esta se 
ha ido diluyendo con el paso de los años, ya que los seres humanos que representa, con el paso del tiempo, se han ido 
fundiendo cada vez más con el fondo en el que se encuentran, de tal forma que parece que, o bien nacen directamente de 
ese fondo, o mantienen una lucha por su propia supervivencia, por asomarse al exterior, por comunicarse con nosotros. 
Con el paso del tiempo el conjunto del cuadro, como unidad ha ido ganando en importancia. 
La representación de personas en pleno acto sexual en muchas de las ocasiones, captadas en instantes de frenesí, 
ajenas a lo que ocurre a su alrededor, y tomando como punto de vista del placer el de la mujer, el deseo femenino, y tal 
parece que el paisaje está conformado por esa espiral de deseo en el que se funden los cuerpos, en la que todo se diluye y 
se vuelve fluido.La obra de Cecily está dominada principalmente por parejas en pleno acto sexual con las cuales intenta 
mostrar el arrebato y las emociones que se experimentan durante el mismo.Si bien se desarrollan las acciones en igualdad 
de condiciones, parece como si la mujer fuese la protagonista, girando en torno a ella tanto la acción como el cuadro en sí 
mismo, dando la sensación de que todo gira en torno de ella. 
Al principio. Su obra era más explícita en lo que temas sexuales hablamos, con el tiempo ha ido evolucionando hacia 
una mayor sutileza en las situaciones.  
Para muchos, Cecily Brown le da vuelta a la representación erótica en la pintura, que hasta ahora ha contado con una 
visión exclusivamente masculina. Así, presenta a la mujer y al hombre bajo la misma ley del deseo incontrolable, pero tal y 
como los observaría una mujer, y es aquí donde se introduce lo novedoso. Sus visiones eróticas suelen aparecer en la 
naturaleza, o en jardines, donde las figuras pueden estar representadas con mayor o menor evidencia. 
Trata las escenas de manera diferente a lo que podría parecer, dando le la vuelta, así la hostilidad parece sensualidad, 
la violencia en glamour. No solo estárepresentado una visión personal del sexo, ya que en otras ocasiones introduce 
animalitos o pinta paisajes en los que predomina la nota de humor. 
No se debe entender la relación de su obra con un sexo morboso. Del sexo por el sexo. Es ella misma la que dice que 
está interesada en mostrar “la ferocidad del instinto sexual y los dramas inherentes a la naturaleza, así como por la 
representación de órganos genitales como ornamentos naturales”.Muestra ambas visiones sexuales, tanto masculina 
como femeninas dándole mayor peso a la femenina, pues la obra proviene de una mujer la cual vive una experiencia 
sexual desde otro punto, aunque sí carnal y sentimental es mostrada por una mujer la cual ocupa escenarios naturales 
como jardines que son testigos de orgías y masturbaciones que son revelados a través de un conjunto de brochazos 
proveniente de su expresionismo abstracto. 
Una de las peculiaridades del trabajo de Brown es el nombrar sus obras como películas de Hollywood como The Pyjama 
Game, The bedtime story y The Fugitive Kind. 
El trabajo de Brown se ha expuesto en galerías y museos como el Contemporary Fine Arts en Berlín, el MACRO en Roma 
y el Museum der Moderna, Salzburg en Austria además de haber participado en la Bienal Whitney de 2004 en Nueva York. 
Entre sus exposiciones destaca la que se llevó a cabo en la Galería Saatchi en Londres donde presentó The Triumph of 
Painting y en el MoMa P.S. 1 en Nueva York con su exposición Greater New York. Gagosian Gallery es la encargada de 
representarla actualmente. 
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Sus pinturas se encuentran en colecciones permanentes de varios museos e instituciones importantes como el Albright-
Knox Art Gallery, en Buffalo, New York, y el Des Moines Art Center, en Des Moines, donde se montó su primera exposición 
en los Estados Unidos en el año 2006, la cual se exhibió también en Museum of Fine Arts en Boston. 
CONCLUSIÓN: 
Cecily, pertenece a un nuevo enfoque de artistas feministas que hablan de la mujer según unas premisas.  
Mientras en los años sesenta-setenta las artistas feministas buscaban aquellas cualidades o aspectos que diferenciaban 
a los hombres de las mujeres, muchas veces porque los primeros se las atribuían como condiciones del sexo femenino, 
ahora se busca lo contrario, lo que nos iguala. Antes se apoyaban en la artesanía, en la exaltación de los órganos sexuales 
femeninos, en los vínculos con la naturaleza, etc., ahora se busca aquello que nos hace iguales y compartimos. 
La temática principal de Brown son las relaciones entre ambos sexos. No se limita, ni se debe entender su obra llevada a 
la simplificación del acto sexual como ella misma expone. Habla de relaciones naturales entre hombre y mujer, en 
igualdad de condiciones, si bien es cierto que muchas veces es la mujer quien tomo el protagonismo o centra la atención. 
Se habla de poder creador, del establecimiento de vínculos entre dos personas, de experiencias más allá de lo físico. 
VANESSA BECROFT, 1969 
Nació en 1969 en Inglaterra, hija de un inglés y una profesora de literatura italiana, pasa sus primeros cuatro años de 
vida en Londres hasta que sus padres se separan, momento en el cual se va a vivir junto con su madre al norte de Italia, a 
Génova. Es allí donde se nutre del arte renacentista y de retablos dorados, propios del lugar. Esto determinará su línea 
artística. 
Estudia Arquitectura en el Liceo Artístico Cívico de Génova, luego lingüística en la Accademia Ligustica Di Belle Arti, 
terminando ingresando en la Academia de Bellas Artes de Milán, para hacer diseño. 
  Durante su adolescencia sufre una anorexia extrema, hecho traumático que la llevó al límite de su vida. Es a partir de 
entonces cuando decide encaminar esos esfuerzos a reflexionar sobre la mujer en el mundo contemporáneo: su papel, su 
rol social, sus anhelos y deseos en un mundo altamente machista. 
Realiza su primera exposición en Milán donde muestra una serie de acuarelas en las que trabaja sobre la temática de la 
anorexia. Comienza una meteórica carrera, hasta que uno de los dueños de la prestigiosa y famosa Galeria Gagosian 
descubre su trabajo, momento en el cual pasa a formar parte del restringido elenco de artistas con una proyección 
internacional. 
Después de más de veinticuatro años de terapias y tratamientos para combatir la anorexia, reúne a treinta mujeres, la 
mayoría encontradas por casualidad por las calles de Nueva York, las viste con su propia ropa para lograr un efecto de 
homogeneización y hacerlas caminar en un espacio limitado sin un motivo aparente. Sería su primera obra conocida como 
”B01”, y el inicio de su carrera artística profesional. 
Inmersa en la cultura del happening, que es la modalidad artística en la década de los setenta, desarrolla trabajos en las 
que aparecen en acción grupos de mujeres exclusivamente, ligeras de ropa o desnudas, colocadas de una manera 
preestablecida, sin hablar y casi sin moverse. Con ello quiere hablar de la materialización del instante creativo, de un 
objeto estético. Lo único que queda de estas experiencias, al igual que en la mayoría de los performances es una serie de 
fotografías o videos, que realmente en lo menos importante, ya que, siguiendo con las teorías del performance, lo 
importante es la acción y no el objeto resultante de esta. 
Si buscásemos un hilo estético en su obra, lo encontraríamos en el cine y el teatro, con maquillajes excesivos, peinados 
producidos y muchas veces ropa en tendencia, que buscan aumentar el carácter fragmentario de la mujer 
contemporánea. Trata de interpretar la realidad en algo artificial, jugar con ella y la ficción por medio de estas pinturas 
vivientes sin alguna acción definida. Crea imágenes idénticas con mujeres vestidas y maquilladas idénticamente, 
esfumándose el aspecto individual y rasgos específicos de cada persona. Se produce una disgregación entre la historia, la 
realidad y el contexto. El resultado genera una fractura de los estereotipos clásicos de belleza, la provocación estética y el 
estilo de los maniquíes de escaparates.  
Un rasgo característico de sus acciones es que deja a las mujeres en la misma posición durante mucho tiempo, al final 
esta se cansan y modifican la postura, con lo cual aparece uno de los principios de la performance, la improvisación, el 
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azar, hay una parte que no se controla y que forma parte de la obra en sí. Las mujeres que se presentaban al principio 
como objetos inanimados, artificiales y fríos, transformándose en personajes vulgares, cansados y aburridos. Desaparece 
el glamour inicial y se convierten en personas comunes. 
Siempre dándole vueltas al papel de la mujer en el mundo de la moda y del cine. Se las muestra a estas como algo 
perfecto e inalcanzable, con un maquillaje y peinado perfectos. Da a conocer que la mujer artificial también se cansa, se 
enfada, suda, necesita ir al baño y por lo tanto necesita descansar.  
En este sentido, hay una obra titulada VB53, realizada Florencia en 2004, en la cual las modelos, equipadas únicamente 
con zapatos de tacón alto, terminan sentadas, acostadas y reclinadas en la tierra oscura del recinto. En consecuencia, sus 
cuerpos desnudos se ensucian y ya no son perfectos, con lo qu distintas partes de sus cuerpos como manos, codos, 
muslos, rodillas y glúteos aparecen sucios, con restos de tierra, dando una mayor sensación de decrepitud, un efecto más 
dramático y teatral, un final perfecto.  
Un hecho importante en su obra es el efecto que queda en la memoria del espectador que observa sus performance. 
De manera individual cada uno de ellos crea una historia y una comprensión de lo que ve, en lo que la provocación, el 
morbo, el deseo y la frustración son algunos de los sentimientos reprimidos que esta artista genera en el otro. 
CONCLUSIÓN: 
Si en todos sobre los que se han planteado en este trabajo, sus vidas a condicionado este trabajo, con Vanessa Becroft 
alcanza uno de sus máximos exponentes.  
Es gracias a la anorexia, que comienza a reflexionar sobre la imagen de la mujer en nuestra sociedad. Encontrando una 
iconografía estereotipada en la cual la mujer debe ofrecer un perfil de belleza, estar siempre lo más perfecta posible para 
los ojos de los hombres.  
Se exige perfección y belleza, si no lo tienes, eres rechazada por los hombres y por la propias mujeres que también se 
esfuerzan por mantener esta concepción. Ella se da cuenta que donde más se muestran estos conceptos es en los medios 
de comunicación y de entretenimiento como las revistas, la televisión o el cine, los cuales serán tomados por ella de 
referencia. Se presenta una mujer plástica, adornada, muy maquillada y repeinada. Una representación que se aleja de la 
realidad y que presenta a la mujer como un objeto superficial cuyo objetivo es agradar. Se reduce a una fachada que 
cuando se degrada por el tiempo pierde interés. 
Con su trabajo trata de igualar a todas las mujeres, bajo la propia definición de mujeres. Trata de vulgarizarlas y 
alejarlas de ese perfil fantasioso. Es una manera de igualarla con los hombres, de mostrar que detrás de tanto artificio hay 
una persona con unas necesidades, que hay un ser humano. 
ARTISTAS CANARIAS 
Se introducen a continuación la vida y obra de cuatro artistas canarias. La dificultad patente para la incorporación de la 
mujer en el mundo artístico ha sido muy problemática en lugares más aislados y remotos, han tenido quizás que luchar 
con más fuerza para poder mostrar aquello en lo que creían.  
Sirva esto de homenaje del autor para aquellas representantes de su tierra que luchan por obtener un sueño. 
CARMEN AROZENA, 1917 – 1963 
Carmen Arozena Rodríguez nace en Santa Cruz de La Palma en 1917 y muere en Madrid en 1963. Fue pintora y 
grabadora. Desde una temprana edad se siente atraída por las artes plásticas, puesto que se dedicaba a copiar láminas de 
pintura que encontraba en los libros que se habían en su casa, creando incluso interpretaciones al introducir cambios en lo 
que copiaba. Se sentía especialmente atraída por la obra de Goya y de El Greco, del cual se dice que copiaba casi a la 
perfección. Vivió en un entorno familiar que le permitió desarrollar su sentimiento artístico, pues sus padres poseían 
sensibilidad en este sentido. 
Siempre mostró empatía por el ser humano, con gran tendencia a la compasividad humana. En toda su vida le 
inquietaban los problemas sociales y la miseria humana. Fue muy sensible con cuestiones feministas, que buscaban una 
igualdad social, participando activamente de diferentes maneras, como en muestras de exposiciones de mujeres artistas. 
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Realizó sus primeros estudios de pintura en la Escuela de Artes y Oficios en 1935 de su ciudad natal. Posteriormente se 
trasladó a Madrid con su familia en 1936, donde se graduó en la Escuela Superior de Bellas Artes de San Fernando, 
reanudando sus estudios en 1941, tras el término de la Guerra Civil. 
Termina en 1946 con premios y diplomas de mérito. De 1946 a 1949 estudia grabado en la misma Escuela, obteniendo 
matrícula de honor. Se especializa sucesivamente en Grabado de Reproducción, Grabado Original, y Grabado y 
Estampación. Realiza en 1955 su primera exposición de pintura y grabado en el Hogar Canario, de Madrid. Posteriormente 
en 1956 participa en la exposición organizada por el Círculo Femenino de CulturaHispánica de la Paz, en la cual se ponen 
de manifiesto sus inquietudes por la búsqueda de una sociedad igualitaria en materia de sexos. En 1957, en la Primera 
Exposición Internacional delGrabado Contemporáneo, en Chile. En estemismo año expone, con Begoña Izquierdo, en la 
sala de la Dirección General de Bellas Artes, de Madrid. 
Su carrera ya comienza a despegar, reflejándose en que gracias a estas exposiciones, la Dirección de Relaciones 
Culturales de la Embajada de Francia leofrece una bolsa para estudiar grabado en París, donde cursa dos meses en el taller 
del maestro del grabado inglés StanleyHayter, y su famoso Atelier 17, de cuyas enseñanzas se nutrieron personajes como 
Miró, Matta, Yves Tanguy, Max Ernst, André Masson o Jackson Pollock. Durante su estancia realizó cuatro obras 
abstractas, si bien nunca las terminó totalmente, abandonando esta corriente plástica a su regreso. Como ella siempre 
reconoció, su pintura era figurativa, ya que intenta reflejar una expresión, y fruto de nuestra naturaleza humana, 
pretendemos sentir sensaciones concretas ante los cuadros.En enero de 1958 celebra una exposición de pinturas en la 
sala de exposiciones de laEmbajada Española en París.  
A su regreso de París, trabajó intensamente el grabado en metal, además de en la pintura, participando en concursos y 
exposiciones colectivas En este mismo año participa además en la Quinta Muestra Internacional de Blanco y Negro, en 
Lugano, en la Internacional de Grabado, en Yugoslavia. Participa en las exposiciones que organiza la Agrupación Española 
de Artistas Grabadores, obteniendo el tercer premio en el XI Salón de Grabado. 
En 1959 crea un procedimiento de grabado que le permite realizarlos en cualquier tamaño, variaciones con una sola 
plancha, así comounir dos o más planchas en un solo grabado.Le posibilitaba acceder a los grandes tamaños, multiplicarlas 
combinaciones, unir planchas, variar tintas, diversificar la estructura de un mismo tema en sucesivas estampaciones. 
En 1960 obtiene la Tercera Medalla de Grabado en la Exposición Nacional de Bellas Artes. 
En enero de 1963 inaugura en la Sala Abril su primera exposición individual de su nuevo procedimiento, exponiendo 
trece grabadosrealizados solamente con dos planchas. 
Su obra figura en el Museo de Arte Contemporáneo de Madrid y en colecciones particulares de España y otros países. 
Muere en Madrid, el 16 de febrero de 1963. 
Diecisiete años de actividad gráfica permanente: desde 1946, en el que hace una figuración apoyada en recuerdos de su 
infancia, hasta 1963 cuando la muerte la sorprende trabajando en su espléndida Serie del Zodíaco. 
La primera etapa abarca los años comprendidos entre 1946 y 1954. Los temas que trata son intimistas, de factura 
figurativa, conconstantes alusiones a recuerdos de su infancia. Etapa marcada por los Ex Libris al aguafuerte, de los 
quedesconocemos la fecha exacta de ejecución, figurativa y con un tratamiento aún vacilante y sin novedades sustanciales 
en elprocedimiento. Fechados en 1946 son Árbol, El cuarto oscuro, El idiota y La riña. 
Tras años de estudio se advierte una importante evolución técnica y significativa. Afronta en esta segunda etapa entre 
los años 1955 a 1958. Latarea de encontrar su lugar, su lenguaje plástico personal, de asumir un compromiso. Son trabajos 
ejecutados con un método depurado,en técnicas calcográficas tradicionales y mixtas. Su preocupación gira en torno a 
temas sociales. 
A partir de 1959 encontramos la tercera etapa. Hasta 1963 comienza a trabajar estampas hiladas y su Serie del Zodíaco. 
En esta última desarrolla la técnica creada por ella.Se trataba de obras de gran formato, en negro y en color, realizadas 
sobre soporte de cartón y estampadas a mano. Ella decía que no pintaba en base a lo que se le pedía en las galerías, sino 
que pretendía ser fiel a sus procedimientos técnicos y a lo que ella consideraba como principios.Sus grabados son únicos 
debido a las variantes introducidas en cada estampa, a la introducción del color y por el procedimiento de estampación 
empleado que no llegó a patentar ni desvelar ya que decía que si ella había llegado al descubrimiento de este 
procedimiento otros también podrían hacerlo.Esta muestra obtuvo elogiosas críticas que la artista casi no llegó a conocer, 
pues a los pocos días de su clausura, el 16 de febrero de 1963 falleció, no pudiendo desarrollar su técnica como habría 
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podido. Se achaca buena parte de la culpa de su muerte a los vapores de los gases de los productos químicos que se 
emplean tanto para la estampación de los grabados, como para la limpieza de planchas y herramientas propias de esta 
técnica. 
Situó el grabado en España a nivel internacional, acorde con las vanguardias de la época. El método de los 
cartograbados empieza a surgir en los primeros años de la década de los cincuenta del siglo pasado y ella lo empezó a 
emplear en 1957, es decir, con muy pocos años de diferencia. 
Gran parte de su obra figura en colecciones privadas nacionales y extranjeras, así como en el Museo de Arte 
Contemporáneo de Madrid. 
CONCLUSIÓN: 
Carmen Arozena, dentro del panorama artístico de la Isla de La Palma, es la artista más importante e internacional que 
ha habido.  
Estéticamente siempre estuvo relacionada con el expresionismo, del que prácticamente no se salió. Quizás fue por ello, 
por lo que siempre tuvo predilección por temáticas que indagaran en la naturaleza humana, en sus sentimientos y 
emociones, tratando de mostrar una gran fuerza interior en todas las figuras que representaba. 
Como defensora de los derechos de las minorías se mostró siempre muy activa, ya desde muy joven. Pero es durante su 
vida en Madrid, donde se involucra en movimientos y asociaciones feministas. Durante su corta vida participó en varias 
exposiciones de mujeres artistas que trataban de llamar la atención de la sociedad sobre la igualdad de género en el arte. 
Actualmente existe un premio internacional de grabado, organizado por el Cabildo Insular de La Palma, que pretende 
dar a conocer y difundir tanto la técnica del grabado, donde Carmen tuvo repercusión internacional, como por la figura y 
obra de esta artista.  
MARIBEL NAZCO, 1938 
Nace en 1938 en Los Llanos de Aridane, La Palma, en el seno de una familia acaudalada que le permite un acceso al 
mundo artístico.  
En 1963, se une al grupo “Nuestro Arte”, compartiendo espacio con escritores y artistas, como la escultora canaria Mª 
Belén Morales. De aquella época surgió un carácter inconformista donde la experimentación y la búsqueda de nuevas 
formas de expresión derivaron en sus conocidos metales, una técnica escultórica a partir de grandes planchas de metal 
ensamblado, cuyos efectos se tornan pictóricos, gracias a los matices y tonos, resultado de la oxidación del metal y la 
incidencia de la luz en ellos. Desde entonces, su obra fue objeto de una importante atención por parte de la crítica siendo 
elogiada por Eduardo Westerdahl y reseñada por Gillo Dorfles en su libro Últimas tendencias del arte de hoy. 
Maribel Nazco construye sus collages metálicos de cobre, aluminio, zinc o acero, sometidos a complicados procesos de 
erosión y oxidación a partir de sales y ácidos que queman la superficie de partida. El proceso de limpieza y pulido posterior 
deriva, sin embargo, en una apariencia de delicados matices, siempre sensibles a las gradaciones lumínicas. En ocasiones 
utiliza hierros encontrados, recuperados del olvido en algún muelle o chatarra, y que en su obra adquieren una nueva vida 
debido al ensamblaje. Es el suyo, un mundo eminentemente constructivo y abstracto, pero en el que la alusión a la figura 
humana aparece en todo momento, logrando así una reconciliación entre lo figurativo y lo abstracto. Los contornos 
deliberadamente curvos, sinuosos y orgánicos sugieren, inevitablemente, cuerpos y figuras humanas irisados de erotismo, 
pero también paisajes; sus conocidos ‘paisajes corporales'. 
La obra metálica de Maribel Nazco fue objeto, en el último tercio del siglo XX, de una importante atención por parte de 
la crítica, que se debatíaentre la abstracción y la figuración. Sus metales y tablas matéricas, la convirtieron en una de las 
voces más relevantes del arte español contemporáneo del momento. En efecto, estas piezas constituyen un capítulo de 
excepción en el devenir del arte realizado en Canarias, llegando a ser objeto de numerosas exposiciones en diversas 
galerías y museos. A su participación con el Grupo Nuestro durante la década de los sesenta, se suman diversas 
exposiciones individuales en el Museo Municipal de Santa Cruz (1969 y 1970), así como en el Ateneo de Madrid (1970). 
También en distintas galerías de arte: Sala Conca (Tenerife, 1970); Ramón Durán (Madrid, 1974); Aritza (Bilbao, 1974), 
Sarrió (Barcelona, 1975), Vegueta (Gran Canaria, 1977), Kandinsky (Madrid, 1977), Boticelli (Gran Canaria, 1978), Joan de 
Serrallonga (Barcelona, 1979), Leyendecker (Tenerife, 1979), entre otros espacios. 
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CONCLUSIÓN: 
Nazco es una figura imprescindible en el panorama artístico canario, cuya obra se encuentra en distintos museos, 
galerías y colecciones del territorio nacional e internacional. Sin embargo, sorprende el poco reconocimiento que el 
Gobierno de Canarias ha mostrado frente a su obra, no incluyéndola en la Biblioteca de Artistas Canarios, en la que, de 49 
tomos editados, sólo 3 han sido dedicados a mujeres. Ya en el año 2004, la entonces profesora de Historia del Arte y 
galerista Yolanda Peralta, afirmaba en declaraciones para el periódico La Opinión de Tenerife, que existían mujeres que 
merecían por su valía artística, figurar en esta enciclopedia de arte plástico canario: “No se trata de incluir nombres por 
incluirlos, sino de recoger creadoras tan valiosas como Maribel Nazco, María Belén Morales, Pino Ojeda, Eva Fernández, 
Jane Millares, Elvireta Escobio…hay muchísimas”, decía. También es de extrañar que Nazco no haya sido incluida en 
“¡Celebración! 25 años de arte en Canarias”, exposición que el Centro de Arte La Regenta del Gobierno de Canarias 
organiza con motivo de la celebración de su 25 aniversario y que reúne la obra de aquellos/as artistas que han expuesto, 
de forma individual, en este espacio desde su fundación en el año 1987. De un total de 62 artistas, sólo 7 son mujeres. 25 
años han pasado, sin que las mujeres podamos celebrar nuestra presencia, visibilidad y reconocimiento a tenor de las 
cifras expuestas. 
Con ocasión de las revisiones que TEA Tenerife Espacio de las Artes está dedicando a los artistas de mayor calado 
experimental pertenecientes a su Colección, la exposición, destaca el período de producción de la artista comprendido 
entre 1969 y 1983, momento en el que se aleja de los metales para adentrarse en la pintura, y muy especialmente en su 
etapa docente en la Facultad de Bellas Artes de la Universidad de La Laguna. En dicho centro, quizás sin saberlo, Nazco ha 
sido un referente para muchas estudiantes de Bellas Artes, que han podido ver en ella una figura de empoderamiento 
femenino. 
LOLA MASSIEU, 1921- 2007 
Nace en la isla de Gran Canaria y desarrolla su obra en la segundamitad del s. XX, su adscripción al informalismo, 
coincide con el momento deapogeo de este movimiento en Canarias, en los primeros sesenta del pasado siglo XX, a partir 
de estas fechasMassieu no abandonará la abstracción donde se encuentra a gusto y consigue un estilopersonal que 
considera apropiado para expresar tanto su universo como su postura ante el mundo y la sociedad en la que vive. 
En canarias es uno de los mejores ejemplos del informalismo y está considerada como un referente esencial dentro de 
la Historia del Arte en Canarias. 
Es una artista por vocación, cuya fuerza expresiva emanará de supropia condición de mujer y de una personalidad 
sensible al arte de su época, inquietay experimentadora, que desarrolla un universo plástico personal y original. 
Procede de una familia acomodada de la burguesía de la isla que cuenta entre suscomponentes con dos personas 
dedicadas a la pintura con éxito dentro de las corrientes de cada momento. Su tío abuelo D. Nicolás Massieu y Falcón 
pintor de la segundamitad del s. XIX, que poseía una gran técnica pictórica de tradición clásica que desarrollabaen pinturas 
del género paisajista o costumbrista en auge, y su tío Nicolás, a cuyo taller acude durante unos seis años a aprender dibujo 
haciendo numerososejercicios de encaje del natural bajo la disciplina impuesta por su tío, queaún no le dejaba 
experimentar con el color. Tras esos años de tediosos ejerciciosy cansada de encajar y dibujar, su personalidad artística 
pugna por salir y se impacientapor iniciarse en el mundo del color. Comienza apintar sus primeros estudios de naturalezas 
muertas, retratos y paisajes. Se lanzaráa mezclar colores y a aplicarlos como había visto hacer a su tío, iniciando así la 
búsqueda y definiciónde su estilo personal durante las dos décadas siguientes con un interésexperimentador y 
autodidacta que no abandonará y le caracterizará durante el restode su carrera. 
Durante la década de 1940, las primeras obras de iniciación al color de Lola Massieu,participarán de los géneros 
tradicionales de la pintura, realizando retratos, paisajesy bodegones, que abordará como una experiencia absolutamente 
personal y trabajandoprácticamente aislada en su casa en La Angostura, partiendo de parámetros de experimentación y 
liberación, y su necesidad de expresarse a través dela pintura, en la que su condición de mujer, madre y ama de casa hace 
que el actode pintar suponga para ella un acto de liberación. 
Asistimos a un proceso de conformación de un estilo propio, en el que va desarrollandouna geometrización de la 
realidad a partir del tratamiento de los volúmenes de forma cada vez más sintética. 
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Al final de esta década comienza a experimentar con la materia y realiza sus primerasincursiones en el mundo de los 
alquitranes, como ella misma relata en algunaocasión. Tomaba los alquitranes de los obreros que trabajaban en su casa 
paraintroducirlos en sus lienzos  
A finales de la década de los años cincuenta comienza a visitar la EscuelaLujan Pérez, donde conoce a numerosos 
artistas que se congregaban allí e iniciasu amistad con Felo Monzón, artista y teórico de las islas que ejerció de profesory 
director en la Escuela de Artes Plásticas de la Isla. Durante estas visitas Lola Massieu puede confrontarsu obra con la de 
otros artistas de la época, superando el aislamientoinicial en el que había desarrollado sus primeros lienzos en su casa. 
A partir de los años sesenta despega definitiva de la obra abstracta de Lola Massieu acuciada por la necesidad 
decambiar definitivamente el rumbo de su obra tomando el camino de la abstracción, pues ella misma se da cuenta que 
esto supone el paso al mundo de la imaginación. 
Su evolución le lleva a una ruptura de la materia con la estructuradel soporte y se abre paso una mayor libertad gestual 
que suaviza sus composicionesanteriores de estructuras más rígidas, de forma que el rigor estructuralva a ir poco a poco 
desapareciendo a favor de una gestualidad más temperamental,acorde con su propia naturaleza. 
En los años setenta la obra de Lola Massieu se consolida y continúa con la búsquedade nuevos caminos de 
comunicación acentuándose el carácter expresivo de su pintura. Abandona la rigidez de las estructuras ortogonales que 
había explotadoen la década anterior para sumergirse en una abstracción más abierta, másblanda en la que el espacio se 
define con texturas en forma de extrañas formasorgánicas que recuerdan tendones o músculos. Técnicamente se apoya 
en la decalcomanía, herencia del pintor canario, Oscar Domínguez, que la desarrollo y aporto al Surrealismo. 
A partir de los ochenta, ya plenamente madura y segurase nos presenta ahora ligera, rápida y gestual, extrae la fuerza 
expresiva de lamateria, con sus habituales betunes y alquitranes y el uso de las veladuras,decalcomanía y drippings, que 
domina tras años de experiencia e investigación.Sus composiciones, a veces retoman esas estructuras ortogonales con las 
que iniciósu camino hacia la abstracción, aunque ya no son tan rígidas. 
Aprovecha todo lo aprendido durante todos estos años de dedicacióna la pintura y vuelve a experimentar con nuevos 
materiales, ahoraintroduce el oro en su obra dentro de un proceso de investigación sobre la espiritualidady la magia del 
oro que se incorpora como un nuevo elemento en su obra.El oro como símbolo y metáfora de la luz. 
La producción final de la obra de Lola Massieu se concentra fundamentalmenteen obra sobre papel, manteniendo su 
registro pictórico. 
Si biensus primeros pasos estuvieron condicionados por su condición de mujer y ama decasa que se libera a través de la 
pintura, poco a poco fue conquistando la técnicapictórica y haciéndose un hueco en el panorama artístico canario. Su 
natural curiosidady vehemencia le llevó a mantener durante toda su vida un estilo propio. 
CONCLUSIÓN: 
Lola Massieu es sin duda la artista más conocida en Canarias. Ha sido y es un referente de primera importancia en el 
panorama artístico de las Islas. 
Si bien su trayectoria creativa pasa indudablemente por las influencias de su abuelo y tío, no es menos cierto que ha 
sabido distanciarse de prerrogativas conceptuales e investigar las suyas propias, creando un estilo propio dentro del 
Informalismo. 
Cabe destacar de ella como supo combinar su labor más maternal y hogareña, con sus inquietudes personales que se 
reflejan en una obra contundente y muy cotizada. 
MARIA BELÉN MORALES, 1928 
En 1928 nace en Santa Cruz de Tenerife (Islas Canarias). Sus padres eran Belén Gómez Cejas, aficionada a la pintura, y 
Manuel Morales-Clavijo González, industrial tabaquero. La muerte temprana de su hermana Carmen, en 1942, marcará el 
final de su infancia. 
Estudia en un colegio de su ciudad natal. Asiste al estudio del escultor Enrique Cejas Zaldívar con quien comienza a 
tomar contacto con el dibujo, el concepto y materiales de la escultura. Más tarde ingresa en la Escuela de Artes y Oficios 
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de Santa Cruz de Tenerife, donde continúa adquiriendo conocimientos artísticos, sobre todo de materiales y de las 
técnicas artesanales.  
Terminada esta etapa, se matricula en 1948, en la Escuela Superior de Bellas Artes de Santa Cruz de Tenerife donde se 
acerca al arte académico y asimila las enseñanzas que desarrollará de manera más profesional el resto de su vida. Un año 
más tarde es elegida Secretaria de la Sección de Escultura del Círculo de Bellas Artes de Tenerife, cargo que desempeñará 
durante años. 
Sin haber terminado aún sus estudios realiza su primer mural“Pescadoras”, próxima al regionalismo de Pedro de 
Guezala, pero a la vez, reveladora de un temprano interés por la estructuración geométrica del espacio compositivo. 
Aspecto este que configurará su obra futura. 
Al poco de terminar de estudiar, su obra ya está presente en colecciones públicas y privadas. Aun cuando se casa y 
tiene a su hija continúa realizado obra. 
Después de unos cinco años realiza su primera exposición individual en Tacoronte ,Tenerife. Esta muestra cierra una 
etapa académica de formación y de práctica honesta pero convencional de la escultura. A partir de aquí comenzará a 
buscar su propia identidad plástica. 
Surge una nueva actitud ante el arte, distanciada de la estancada vida artística capitalina, que reaviva su curiosidad por 
los materiales de su nuevo entorno rural, donde encuentra texturas y detalles abstractos que aflorarán en su obra. El 
hallazgo de viejas herramientas, artefactos oxidados, un yunque y un banco de carpintero en un polvoriento almacén de 
aperos le suscitan nuevas ansias de creación y de aprendizaje, que la conducen al taller del maestro herrero José Almenar, 
donde aprenderá a trabajar el hierro y las técnicas de la soldadura y el remache. Realiza objetos utilitarios y esculturas de 
poca estética, pues el trabajo con la plancha de metal conlleva una simplificación en el trazado de la figura. Con el 
nacimiento de su hijo Federico se produce una nueva pausa en su actividad, pero en su interior se está operando una 
transformación estética. Su casa se convierte en centro de debates artísticos con otros artistas. 
Influida por los comentarios artísticos que llegan desde París, así como su interés creciente por el metal, en especial por 
la escultura abstracta en hierro, comienza a estudia las obras de Calder, Julio González o Pablo Gargallo entre otros, lo cual 
le permitirá tener un nuevo punto de vista de la escultura, adquiriendo influencias de lo que aprende. 
A través del trabajo con láminas de metal, María Belén llega a la simplificación de las formas. Un proceso de síntesis que 
difiere de la reducción del volumen emprendida por la abstracción orgánica o biomórfica. 
Las planchas de metal acabarán convirtiéndose en un mundo autónomo en la obra de María Belén Morales. Al indagar 
en la superficie metálica se aleja de la realidad figurativa y termina en la abstracción con Dibujo en el espacio. 
Obtiene el Primer Premio de Escultura en la IV Exposición Regional de Pintura y Escultura, convocada por el 
Ayuntamiento de Santa Cruz de Tenerife por “Gánigo”, una pieza en la que el vacío es elemento fundamental de la 
composición. En 1964, es nuevamente premiada con el Primer Premio de Escultura por Canción de la libertad en la V 
Exposición Regional de Pintura y Escultura, Ayuntamiento de Santa Cruz de Tenerife. 
Cuando se establece en Tacoronte la pintora polaca Vicky Penfold, alumna del pintor expresionista Oskar Kokoschka, 
que a la manera de las academias francesas, convoca en su estudio a artistas para trabajar del natural. Este nuevo asedio a 
la anatomía humana influye favorablemente sobre la síntesis constructiva de la figura, que ya había emprendido a título 
personal en piezas anteriores. 
Se traslada a vivir junto con su familia a Santa Cruz de Tenerife donde desarrolla una actividad didáctica, acogiendo en 
su estudio a jóvenes que prepara para el ingreso en Bellas Artes o Arquitectura y a niños sordomudos a los que incorpora a 
una dinámica de taller para potenciar su capacidad expresiva a través del dibujo artístico. 
El alunizaje del Apolo XI marcaría de manera notable a María Belén Morales, que pronto relacionó la conquista espacial 
con el vacío existencial del hombre, convencida de que la frustración es el estado previo a la necesidad de búsqueda de 
otros mundos. 
La presencia del hueco en su obra, siempre ha estado presente, pero ahora adquiere un protagonismo dramático. 
Ya en 1974 su investigación con materiales industriales confirma una línea independiente de búsqueda de nuevas 
formas y de trabajo intenso en el taller, al tiempo que realiza proyectos de grandes dimensiones para espacios públicos. 
Esta actividad no le permite realizar tantas exposiciones individuales como antes. 
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De manera progresiva hasta la actualidad se irá interesando por el collage el grabado, técnicas que se van incorporando 
a sus creaciones, convirtiéndose en una parte importante de su creación actual. 
CONCLUSIÓN: 
Se trata de una escultora a la que no se le ha dado el reconocimiento que merece, dado que posee una trayectoria 
increíble, con una involucración artística muy activa que la ha situado en la cúspide de la escultura canaria.  
Resulta llamativo como su obra no ha seguido los pasos de Martín Chirino, escultor canario que actualmente se 
considera el escultor vivo español más importante, o de otros que con sus quehaceres han obtenido mayor afirmación. 
Quizás el hecho haber nacido mujer y tener en determinados momentos de su vida, que parar o ralentizar su obra por el 
cuidado de su hija o verse condicionada por otros factores más hogareños, han impedido que tenga la trascendencia que 
han tenido otros. 
 ● 
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